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In questo lavoro analizzeremo il rapporto tra etica ed estetica all’interno del 
pensiero postmoderno. Prenderemo spunto da uno degli assunti di base di molti critici 
del postmodernismo, secondo il quale questo paradigma filosofico e culturale 
porterebbe a compimento un processo di svuotamento dell’etica, che verrebbe 
rimpiazzata da un’estetica della sensazione assurta a criterio esclusivo di valutazione 
dell’azione morale. A parere di questi autori, le premesse teoriche del postmodernismo, 
prima fra tutte quella del non-essenzialismo e della frammentarietà dell’identità, 
condurrebbero ad una celebrazione del narcisismo individuale che cancellerebbe 
qualsiasi preoccupazione per la costruzione di uno spazio intersoggettivo e comunitario. 
Ciò avverrebbe in una modalità prettamente estetica, legata cioè all’esaltazione di un 
desiderio finalmente liberato dalle catene della razionalità moderna.  
Il soggetto, nello scenario anch’esso estetizzato della società post-industriale in 
cui le immagini e i segni pervadono l’intera realtà, sarebbe ora libero di forgiare la 
propria identità a piacimento, di fare della propria vita un’opera d’arte, secondo i 
presupposti tipici dell’estetismo letterario e filosofico.  Il postmodernismo, dunque, con 
la sua pretesa di disancorare la morale da un codice, da un sistema normativo, finirebbe 
per identificarsi in tutto e per tutto con un’etica dell’estetica in cui l’io prenderebbe il 
mondo come materiale funzionale alla sua auto-espansione sensoriale. In questo modo 
esso confermerebbe anche il giudizio critico di chi vi scorge un iper-costruttivismo che 
non contempla una realtà ontologica incontrata in grado di opporsi al trascendentalismo 
soggettivistico.  
Mostreremo come alcuni dei filosofi postmoderni che incrociano il problema 
dell’etica con quello dell’estetica, che elaborano cioè una teoria morale in cui risultano 
centrali gli elementi del desiderio, dell’emozione e della sensazione, privilegino in effetti 
2 
 
la questione libertà di esprimersi del soggetto rispetto a quella del suo rapporto con 
l’altro, intendendo così il termine “estetica” in un senso prettamente attivistico. 
Cercheremo però di dimostrare come esista, all’interno del pensiero 
postmoderno, una modalità opposta di legare la sfera etica a quella estetica, che 
conduce non all’individualismo, bensì all’idea di una soggettività aperta alla relazione 
con l’altro. Sempre partendo da una concezione post-metafisica e postmoderna 
dell’identità, alcuni autori piegano però il non-essenzialismo dell’io in senso passivo. Il 
riferimento etimologico della parola greca aisthesis viene qui inteso nei termini 
dell’alterazione sperimentata dalla coscienza individuale attraverso la percezione 
dell’altro, sempre più frequente in una società globale che ha aumentato le occasioni di 
incontro anche con chi è estraneo al territorio e alla cultura a cui si appartiene.  
Anche in questo caso il tentativo è quello di fondare la morale su basi esistenziali, 
prescindendo cioè da norme, codici ed imperativi categorici formulati da una ragione 
legislatrice. L’approdo però non è quello narcisistico, in cui l’io si identifica con la realtà, 
bensì quello intersoggettivo che vede nella realtà stessa una costruzione comune. Ciò 
verrebbe favorito proprio dalla circolazione di prodotti culturali caricati esteticamente 
nello scenario del tardo capitalismo. Un universo simbolico che rafforza, secondo questa 
lettura, attitudini critiche ed interpretative del materiale proveniente da altri contesti, 
dimostrando come l’estetica della sensazione possa essere riflessivamente mediata, 
integrandosi con la razionalità e non opponendovisi in maniera dicotomica.  
La nostra tesi è che questa etica dell’estetica implichi un recupero della 
dimensione ontologica occultata da una parte del pensiero postmoderno, poiché 
destituisce il soggetto dalle sue pretese totalitarie e lo apre al suo essere-nel-mondo con 
gli altri. Proveremo quindi a dimostrare come questa declinazione passiva del concetto 
di etica dell’estetica possa ribaltare il pregiudizio critico nei confronti del 
postmodernismo, e di come proprio l’estetica possa contribuire a fondare un’etica 










Nel testo maggiormente rappresentativo della sua intera opera, Aut-Aut, edito 
per la prima volta nel 1843, Soren Kierkegaard dava forma compiuta alla sua teoria delle 
tre sfere di vita. Per il filosofo danese, l’esistenza individuale poteva essere condotta 
sulla base di tre modalità fondamentali, ciascuna del tutto autonoma e in sostanziale 
contrasto rispetto alle altre: la forma di vita estetica, quella etica e quella religiosa. Se la 
terza verrà approfondita prevalentemente in un altro scritto (Timore e tremore), è 
l’opposizione tra etica ed estetica a strutturare il contenuto di Aut-Aut. Il titolo è 
composto dal raddoppiamento di una congiunzione che assume valore disgiuntivo, 
proprio ad indicare il carattere incomponibile dell’opposizione stessa: si sceglie “o 
questo o quello”, o la vita estetica o quella etica. Ma cos’è che, nello specifico, rende 
queste due forme di esistenza così distanti tra loro? 
L’individuo estetico, in Aut-Aut, viene caratterizzato come un essere impegnato 
esclusivamente nella ricerca di sensazioni intense e sempre nuove, completamente 
ostile, al contrario di quello etico, ai valori codificati della morale e della tradizione, 
incapace di vivere in un contesto intersoggettivo che gli imponga doveri, responsabilità. 
Un individuo, tipizzato dalla figura del seduttore, del Don Giovanni, che ha inoltre un 
legame con la temporalità che include una sola delle sue dimensioni, ovvero quella del 
presente.  Assorbito com’è dalla sua cupidigia sensoriale, l’io estetico si configura anche 
come un io scisso, che assume maschere diverse di volta in volta poiché inabile a dare 
forma compiuta alla propria identità, all’interno di un progetto di vita in cui il momento 
presente sia la logica prosecuzione di un passato non rimosso e il punto di partenza per 
un futuro coerentemente progettato.  L’io estetico, insomma, è un io frammentato, e 
l’assenza di un’identità stabile è figlia in lui anche della resistenza all’elaborazione 




La questione è posta in modo chiaro già nel primo volume di Aut-Aut, quello in 
cui a prendere la parola è, appunto, l’individuo estetico, quello che Victor Eremita, il 
fittizio compilatore dei testi che compongono l’opera, identifica con la lettera A. Nel 
celebre testo sul Don Giovanni di Mozart, A evidenzia come, in senso stretto, la categoria 
di seduttore non sia del tutto adatta per caratterizzare l’indole di Don Giovanni, o che 
comunque il suo utilizzo possa dar luogo a dei fraintendimenti. Quando si pensa al 
seduttore, infatti, ci si immagina qualcuno che mette in opera delle strategie finalizzate 
ad ingannare le sue prede, degli stratagemmi elaborati prima di passare all’azione. Nulla 
di tutto questo, sottolinea A, si addice a Don Giovanni inteso come individuo estetico: 
quest’ultimo è privo di qualsiasi elemento riflessivo, cosciente e spirituale. Egli gode 
esclusivamente del soddisfacimento del proprio desiderio, non della realizzazione di un 
piano precedentemente escogitato: inganna senza ingannare, come effetto della 
necessità di rinnovare le sue volizioni e gli oggetti del suo piacere, quasi per inerzia.  
L’esteta è quindi soltanto “nel momento”, e la sua opera di seduzione gli 
permette di assumere maschere ogni volta diverse a seconda della situazione in cui si 
trova e del piacere che insegue. Come conseguenza di ciò, egli non può che concepire 
l’universo etico, quello delle responsabilità assunte in funzione di una posizione e di un 
compito non solo morali ma anche sociali, in termini di noia. L’etica, per l’individuo 
estetico, è noiosa. Egli infatti non può accettare di vedere che «il senso della vita era 
l’avere un impiego, il suo fine diventare consigliere della corte di cassazione; che la 
fertile passione dell’amore era trovare una fanciulla benestante; […] che la cordialità era 
chiedere ‘pranzato bene?’ lasciando la tavola»1, senza ridere di tutto ciò. L’esteta 
concepisce insomma l’assolvimento degli obblighi morali, l’occupazione di un posto 
definito all’interno della società, le buone maniere e le etichette, il calcolo della 
convenienza personale che si impone su una valutazione edonistica e passionale, come 
mero conformismo. 
Tuttavia, l’assenza di continuità nella struttura identitaria che consegue da tale 
atteggiamento è in realtà, a parere di Kierkegaard, un tentativo di inseguire l’eternità, 
l’infinità. Laddove, in Aut-Aut, a prendere la parola è l’individuo etico, indentificato con 
la lettera B, quest’ultimo rimprovera immediatamente all’esteta il suo indugiare in una 
                                                                
1 S. Kierkegaard, Enten-Eller. Et Livs-Fragment, Reitzel, Kiøbenhavn 1843, tr. it. A. Cortese: Enten-Eller I, 
Adelphi, Milano 2005, p. 93. 
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condizione di sostanziale astrazione, affermando che «l’estetico non è il male, ma 
l’indifferenza», mentre «l’etico costituisce la scelta»2. Questo perché l’importanza della 
vita etica non consiste nella particolarità delle singole scelte, ma nella concretezza insita 
nell’atto di “scegliere di scegliere”, e di rinunciare quindi all’indifferenza. 
La scelta-madre dell’individuo etico, da cui seguono tutte le altre, è infatti quella 
di scegliere se stesso, ovvero di assumersi come individualità compiuta, continua, 
riconoscibile al mutare delle circostanze e autrice di un progetto di vita coerente che si 
inquadra nelle norme sociali e nei codici morali comunemente accettati.  Al contrario, 
una concezione dell’esistenza il cui imperativo è esclusivamente quello di godersi la vita 
«si disperde in una molteplicità senza limiti», e qui «la personalità rimane nella sua 
immediatezza»3. Va notata la connessione tra immediatezza, molteplicità e ricerca 
dell’eternità. La scissione dell’individuo estetico, il continuo cambiamento, l’assenza di 
unità, lo conducono infatti all’astrazione e all’infinità.  
Un atteggiamento, quello del soggetto scisso e infinito allo stesso tempo, che del 
resto Kierkegaard evidenzia soffermandosi sul continuo stato di malinconia, di 
vagheggiamento della morte, di indolenza esistenziale, che tormenta l’esteta, e che è 
determinato proprio dalla sua incapacità di godere del concreto, del determinato, in un 
modalità che non sia fugace, in cui l’oggetto goduto non rappresenti solo uno strumento 
di piacere momentaneo bensì qualcosa che si inscriva in un più ampio orizzonte 
temporale. «Tu sei nell’istante, e nell’istante sei di una grandezza soprannaturale […], 
per un istante hai il tuo essere assolutamente in tuo potere», è l’osservazione ma anche 
il monito che B indirizza ad A, un essere insaziabile che «avverte il bisogno dell’eterno»4. 
Al contrario l’individuo etico, una volta presa una decisione, non rimugina 
continuamente sulle possibilità scartate, evita di crogiolarsi nell’immaginazione di ciò 
che sa di non poter ottenere, si assume la responsabilità della sua scelta e delle 
conseguenze che essa comporta. Il Don Giovanni, insomma, che Kierkegaard descrive 
come assorbito dall’immediatezza delle sensazioni e privo quindi di capacità riflessive, 
non è per questo incapace di elaborare i momenti presenti attraverso la propria 
coscienza. Tuttavia, proprio la sua ricerca di un’eternità sempre rinnovata nel susseguirsi 
                                                                
2 S. Kierkegaard, Enten-Eller V, Adelphi, Milano 2006, p. 35. 
3 Ibidem, pp. 53-54. 
4 Ibidem, pp. 76-78. 
6 
 
degli istanti lo rende schiavo di un “coscienzialismo triste”. O meglio, quando non riesce 
a raggiungere l’eternità nella concretezza dell’esperienza vissuta, vi sopperisce 
trasferendo l’eterno all’interno della sua mente. In questo quadro il ricordo, 
l’immaginazione del futuro, non sono funzionali ad un miglioramento delle situazioni di 
vita reali, ma rappresentano lo specchio immalinconito, interiore, di quella infinitezza 
esteriore, della sensazione, mai possibile da raggiungere per un essere finito, se non per 
brevi istanti destinati a sfumare. 
Aut-Aut è dunque un testo paradigmatico dell’opposizione tra estetico e morale, 
quell’opposizione che, nel Decadentismo europeo di fine Ottocento, troverà 
espressione soprattutto nei testi rappresentativi del cosiddetto “Estetismo”, ovvero 
quel movimento artistico e letterario che fa del culto del bello e della ricerca del piacere 
gli unici parametri di una vita degna di essere vissuta. In romanzi come Il ritratto di 
Dorian Gray di Oscar Wilde e Controcorrente di Joris-Karl Huysmans, senza dimenticare 
l’opera di Gabriele D’Annunzio, viene tematizzato appunto il rifiuto di un’esistenza 
orientata ai canoni conformisti del moralismo borghese, un’esistenza che non insegua 
lo straordinario, il sublime, la perfezione intesa come valore estetico fatto di bellezza, 
ricercatezza, gusto, edonismo. Proprio nei romanzi di questi autori i protagonisti, 
nell’inseguire tale ideale di vita, sperimentano una progressiva corruzione morale, 
l’indifferenza ai valori della giustizia, della bontà, sacrificati sull’altare della perfezione 
estetica, l’irrilevanza attribuita alle consuetudini di una massa borghese percepita come 
inetta, mediocre. 
Quello stesso disprezzo che, come si è visto, l’individuo estetico di Kierkegaard 
rivolge allo stile di vita e ai valori che caratterizzano l’individuo etico, l’attaccamento di 
quest’ultimo ad una sequenza di azioni stereotipate, eterodirette, conformi a dei codici 
che garantiscono il quieto vivere imbrigliando la genialità, l’eccellenza del gusto, la 
ricerca pura e semplice del piacere. 
Non c’è dubbio che, ad un’attenta analisi, il Don Giovanni di Kierkegaard 
condivida con Dorian Gray, così come con il Des Essentes protagonista del romanzo di 
Huysmans, una forma nemmeno troppo velata di narcisismo. Rifiutare le convenzioni 
sociali in quanto gabbie che impediscono l’elevazione estetica e lo sfrenato edonismo 
dell’io, equivale ad una visione del mondo oggettuale come mero riflesso del sé, 
strumento funzionale all’espansione della propria personalità. In questo senso, siamo di 
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fronte al paradosso cui già si accennava: l’esteta, sebbene sia avido di sensazioni, di 
emozioni, di situazioni, sebbene quindi sia un io teoricamente mai sazio di non-io, in 
realtà nel mondo oggettuale non fa che ritrovare se stesso.  
L’assenza di mondo, per dirla con Hannah Arendt, che è propria dell’esteta, il suo 
ripiegamento nella dimensione individuale, la stretta parentela tra Don Giovanni e 
Narciso, tutto questo può forse essere compreso meglio facendo riferimento al concetto 
di narcisismo primario elaborato da Sigmund Freud. In Introduzione al narcisismo (1914), 
infatti, viene tracciata una fondamentale distinzione per tutta la psicologia freudiana, 
quella appunto tra narcisismo primario e secondario. Nella fase del narcisismo primario, 
il bambino prende se stesso come oggetto d’amore, ed è totalmente incapace di 
tracciare qualsiasi tipo di distinzione tra sé e il mondo. Il soggetto quindi, in questo 
stadio, vive in una sorta di totalità autoreferenziale, e non contempla l’esistenza di 
oggetti esterni che non siano proiezioni del proprio sé. Il narcisismo primario descrive 
quindi quel sentimento di onnipotenza e di indifferenziazione che contraddistingue 
anche il Don Giovanni, sebbene, come è stato notato, all’apparenza quest’ultimo possa 
sembrare agli antipodi di un io ritirato all’interno di se stesso, vista la sua continua 
ricerca di esperienze e situazioni che si rinnovano.  
Appare chiaro dunque come questa forma di estetismo si opponga in maniera 
netta alla vita etica. Da una parte scissione, individualità multipla, edonismo, narcisismo, 
rifiuto delle convenzioni, desiderio di eternità, dall’altra identità strutturata, continuità 
della personalità tra passato, presente e futuro, accettazione dei codici sociali, rispetto 





In un libro pubblicato nel 2001, Voglia di comunità, Zygmunt Bauman associava 
il modo di vita del Don Giovanni descritto da Kierkegaard a quello dell’«uomo 
affermato» nella società contemporanea. Quest’ultimo è un individuo che, a parere del 
sociologo polacco, ritiene di poter recidere qualsiasi legame con la propria comunità, di 
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inseguire autonomamente il successo non curandosi di responsabilità morali e obblighi 
nei confronti degli altri.  
Si tratta, in sostanza, di quella élite economica e culturale che, in altri testi, lo 
stesso Bauman identifica con la cerchia dei vincitori del processo di globalizzazione che 
investe la modernità liquida, coloro che godono di un capitale economico e culturale che 
gli permette di sfruttare a proprio vantaggio le opportunità di una società globale, ma 
che per fare ciò hanno bisogno di relegare chi questo capitale non lo possiede nella sfera 
locale. Sono top manager, uomini di affari, persone che in vari modi hanno costruito il 
loro successo anche su possibilità messe a disposizione da una comunità a cui, però, una 
volta raggiunto il vertice essi non vogliono restituire nulla.  
Bauman descrive il comportamento di questi individui come animato da una 
forma di «distacco», termine che non si riferisce solo alla separazione dalla sfera politica 
in funzione dell’adesione agli ideali individualistici del mercato ma, più in generale, ad 
una fuga da sentimenti profondi, duraturi, intimi, in favore di relazioni del tutto 
occasionali e momentanee.  
L’élite cosmopolita globale, suggerisce Bauman, è insomma composta da 
persone che, muovendosi da un capo all’altro del mondo, conducono una vita fatta di 
incontri saltuari, relazioni che durano lo spazio di una giornata o che, in ogni caso, non 
le impegnano nella costruzione di legami solidi e continui nel tempo, con tutto 
l’apparato di obblighi e responsabilità che questi comportano.  Bauman afferma quindi 
che  
 
Soren Kierkegaard troverebbe probabilmente una sorprendente affinità tra il 
genere di vita che induce l’uomo affermato alla secessione e il tipo di patologia da 
lui rilevato nel personaggio del Don Giovanni così come descritto nel libretto 
dell’opera mozartiana. Don Giovanni, sostiene Kierkegaard, non traeva piacere dal 
possedere una donna, ma dal sedurla. […] Il suo appetito sessuale non era 
necessariamente più vorace o insaziabile di quello di qualsiasi altro uomo, ma la 
questione stessa di quanto grande fosse questo appetito è del tutto irrilevante per 
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il tipo di vita che egli conduceva, dal momento che scopo della sua esistenza non 
era saziare il proprio desiderio, ma mantenerlo costantemente vivo5.  
 
Per questo motivo Don Giovanni, nella lettura che Bauman dà del testo di 
Kierkegaard associandolo ad alcune delle patologie della modernità liquida, si rende 
protagonista di un «rigetto di qualsiasi impegno costante, di qualsiasi coinvolgimento, il 
rifiutarsi di pagare le conseguenze dei piaceri passati»6. 
L’assenza di conseguenze delle proprie azioni ci rimanda proprio alla volontà, 
presente nell’individuo estetico kierkegaardiano e riproposta dall’uomo affermato, di 
poter ricominciare ogni volta da zero, di assumere identità sempre differenti a seconda 
delle circostanze, di non essere in qualche modo imputabile moralmente e socialmente. 
Bauman descrive qui quelli che, a suo parere, sono gli aspetti deteriori della 
globalizzazione: episodicità, assenza di legami stabili e di una relazione autentica tra il 
sé e l’altro, quelle dinamiche che egli tenderà a ritrovare sempre di più nella società 
delle reti, dei social network, in cui un clic è sufficiente per stringere un’amicizia o per 
porvi termine.  
È interessante notare però come Bauman non restringa la platea di individui che 
conducono una vita fatta di momenti irrelati alla sola élite economica e culturale. Se 
quest’ultima rappresenta l’esempio più vivido della fine dei legami comunitari 
tradizionali, la stessa tendenza alle relazioni saltuarie e ad una percezione degli obblighi 
morali sempre più sfumata può essere ritrovata anche nella classe media, assurgendo 
infine a paradigma portante della sua celebre definizione di “modernità liquida”.  
Una definizione che, tuttavia, se si analizza l’opera di Bauman nella sua interezza, 
risulta perlomeno parziale. La modernità liquida, per il sociologo polacco, rappresenta 
infatti la dissoluzione di quei progetti di ordine, controllo sociale e costruzione razionale 
di una società sicura e immune da pericoli esterni che erano propri della modernità 
“solida”. In quanto tale, essa si configura come un superamento della modernità stessa 
in direzione della postmodernità, che ne amplifica disagi ed incertezze. Nella 
postmodernità, per Bauman, la rottura con un sistema di convivenza tra gli individui 
                                                                
5 Z. Bauman, Community. Seeking Safety in an Insecure World, Polity Press, Cambridge 2001, tr. it. S. 




basato sui principi ultra-razionali del moderno7 apre lo spazio per una disseminazione 
dei rapporti interpersonali che, appunto, ben si sposa con il passaggio da un ordine 
poggiato sulla centralità degli Stati-nazione ad un ordine globale.  
In questo quadro, a suo parere, cambia radicalmente anche l’attitudine che il 
singolo, così come la società di cui fa parte, assumono nei confronti dello straniero, 
dell’estraneo. Se nella modernità prevaleva un atteggiamento di «eterofobia», tale da 
rendere una comunità, uno Stato, culturalmente omogenei, autosufficienti e 
impermeabili all’irruzione di una diversità quale che fosse, nel Postmoderno si passa ad 
un atteggiamento di «eterofilia»8. Questo termine, tuttavia, risulta totalmente 
fuorviante se si crede che con esso venga indicata la disponibilità all’accoglienza dello 
straniero nel proprio contesto di appartenenza e l’accettazione della sua diversità. 
Per Bauman, infatti, l’epoca postmoderna è caratterizzata da un atteggiamento 
esclusivamente «estetico» nei confronti dell’altro (inteso come estraneo, altro non 
conoscibile e riconoscibile), che è in completa opposizione con quella che dovrebbe 
configurarsi come un’inclusione etica, morale. Che significa eterofilia di tipo estetico? 
Significa che il diverso, l’estraneo, viene guardato con interesse, e non più con paura, 
soltanto in quanto potenziale fonte di novità, di esperienze stravaganti. Seguendo il 
significato etimologico del termine estetica, ovvero quello di aisthesis (percezione, 
sensazione), ecco che 
 
gli stranieri, con i loro modi sconosciuti e imprevedibili, con la loro caleidoscopica 
varietà di apparenze e azioni, con la loro capacità di sorprendere, sono una fonte 
particolarmente ricca di piacere per gli spettatori. Sul piano estetico, lo spazio 
urbano è uno spettacolo il cui valore ludico annulla tutte le altre considerazioni9. 
 
Lo straniero, insomma, provoca piacere, sensazioni inconsuete. Ma non appena 
la novità si esaurisce, non appena egli ci fa pressione affinché noi possiamo fare di lui 
                                                                
7 Quelli che, a parere del sociologo polacco, hanno portato alle conseguenze nefaste dei totalitarismi del 
Novecento. Cfr. Z. Bauman, Modernity and the Holocaust, Polity Press, Cambridge 1989, tr. it. M. Baldini: 
Modernità e Olocausto, Il Mulino, Bologna 1992. 
8 Cfr. Z. Bauman, Ponowoczesność. Jako źródło cierpień, Zygmunt Bauman & Wydawnictwo Sic!, Warsaw 
2000, tr. it. V. Verdiani: Il disagio della postmodernità, Mondadori, Milano 2002, pp. 10-32. 
9 Z. Bauman, Postmodern Ethics, Blackwell, Oxford (UK)-Cambridge (USA) 1993, tr. it. G. Bettini: Le sfide 
dell’etica, Feltrinelli, Milano 2010, pp. 172-173. 
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una figura stabile all’interno del nostro ambiente, non una fonte occasionale di 
divertimento e curiosità, lo spazio estetico comincia a sfumare: 
 
Lo spazio estetico è rappresentato da vari gradi di intensità del piacere. La quantità 
di conoscenza è inversamente proporzionale alla distanza estetica, perché gli 
oggetti meno conosciuti e meno conoscibili possiedono il valore-divertimento 
maggiore. Il nuovo e sorprendente […] viene attirato nella prossimità estetica; si 
allontana, verso l’esteticamente ‘distante’ e remoto, non appena la novità si 
trasforma in familiarità e l’eccitazione in noia10. 
 
Bauman traccia dunque una vera e propria topologia del rapporto tra il soggetto 
e lo straniero, composta sostanzialmente di tre sfere o spazi: il primo è quello cognitivo, 
tipico della modernità, in cui il diverso andava conosciuto in funzione della sua 
esclusione e della salvaguardia di un contesto sociale etnicamente omogeneo. Il 
secondo è lo spazio estetico in cui, come visto, dell’altro non si sa nulla, e nel momento 
in cui arriva lo si accoglie nella misura in cui è fonte momentanea di divertimento e 
piacere. Il terzo è lo spazio morale: qui l’altro non è solo incontrato occasionalmente, 
ma il primo incontro è il punto d’innesco di una successiva responsabilità che dura nel 
tempo, poiché «la responsabilità è un sedimento duraturo, la conseguenza 
dell’attenzione»11. 
Spazio estetico e morale sono dunque del tutto contrapposti in Bauman. Il 
secondo possiede quelle caratteristiche proprie anche della sfera etica in Kierkegaard: 
impegni duraturi, continuità nell’azione, percezione del proprio sé come qualcosa di 
stabile. Specularmente, lo spazio estetico presenta, come del resto lo stesso Bauman 
riconosce esplicitamente, le medesime peculiarità della sfera estetica per come questa 
è descritta in Aut-Aut: multiformità dell’io, dominio delle sensazioni immediate, ricerca 
del piacere, assenza di vincoli morali. 
Anche l’accoglienza dello straniero nello spazio estetico, quindi, è emblematica 
di un comportamento narcisistico: l’estraneo è qui infatti solo una fonte di piacere 
funzionale alla propria espansione sensoriale. L’io postmoderno, per Bauman, è un io 
                                                                
10 Ibidem, p. 185. 
11 Ibidem, p. 186. 
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che assume identità sempre diverse, ma che proprio per questo, come nel caso del Don 
Giovanni, è incapace di impegnarsi nei confronti di un altro che non riesce a concepire 
come essere autonomo, che chiama alla responsabilità nei suoi confronti. Si tratta di un 
soggetto, insomma, che si sente onnipotente nella sua scissione, che non distingue tra 
sé e il mondo come nella descrizione freudiana del narcisismo primario. 
A parere di Bauman, questo processo è tutt’altro che irreversibile. Come 
vedremo, proprio tra le pieghe del postmodernismo egli ricerca una nuova etica della 
responsabilità basata sull’impulso morale, in grado di oltrepassare l’opposizione tra 
l’universalismo astratto dell’etica moderna e il particolarismo delle etiche comunitarie. 
Per il momento, in ogni caso, è sufficiente notare come il sociologo polacco 
applichi alla postmodernità l’opposizione netta tra etica ed estetica, chiedendosi 







Come cercheremo di mettere in luce in questo lavoro, Bauman non fa altro che 
riassumere una serie di argomentazioni che, a partire dagli anni ’60-’70, rilevano una 
separazione tra l’etica e l’estetica in quel periodo storico-culturale che, tra mille 
distinguo e specificazioni, può essere definito “postmodernità”. 
La vastità e la sostanziale indeterminazione dei fenomeni riconducibili a questa 
categoria è nota. Qui ci soffermeremo sul postmodernismo innanzitutto come 
fenomeno culturale, direttamente collegato ai cambiamenti nel sistema di produzione 
e di consumo della società occidentale dal secondo dopoguerra in poi. In questo senso, 
il Postmoderno viene generalmente associato alla cosiddetta società post-industriale, in 
cui all’industrialismo di fabbrica, della produzione in serie, è subentrata un’economia 
dei servizi basata sulle tecnologie dell’informazione, sul lavoro immateriale. Come 
vedremo, molti dei teorici della società post-industriale sottolineano l’intima 
                                                                
12 Ibidem, p. 10. 
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compenetrazione tra queste evoluzioni del sistema di produzione e la promozione di 
una cultura dell’immagine, del segno, del visivo, che si riscontra nell’importanza che 
l’estetica assume nei processi produttivi stessi (design dei prodotti, pubblicità), ma 
anche nell’ordine simbolico associato al possesso di determinati oggetti.  
Inoltre, l’estetizzazione del sistema economico risponde all’esigenza di 
promuovere una cultura del consumismo che possa rendersi complementare a quella 
della produzione e che possa contribuire a favorire il suo perpetuarsi. Il consumismo 
viene considerato da molti di questi critici il risultato di un sistema di iper-stimolazione 
che genera risposte irrazionali, come l’acquisto di beni non realmente necessari. Il 
bombardamento sensoriale tipico dei meccanismi promozionali dell’economia nella fase 
post-industriale contribuirebbe allora a questa unione tra una produzione estetizzata ed 
un consumo operato da soggetti incapaci di resistere agli impulsi.  
Come vedremo, alcuni tra i più importanti critici della cultura sia di scuola 
neomarxista, come Frederic Jameson, sia si scuola neoconservatrice, come Daniel Bell, 
individuano nel postmodernismo la patologia culturale che segue come logica 
conseguenza l’affermazione della società post-industriale, e la perdita di valori morali 
generata da questa iper-stimolazione estetica priva di resistenze. I neomarxisti pongono 
l’accento soprattutto sulla formazione, nel tardo capitalismo, di un soggetto 
schizofrenico che vive una serie di presenti irrelati, e dunque incapace di contrastare 
sistemi di potere che proliferano proprio grazie all’assenza di una struttura identitaria 
forte degli individui. I neoconservatori, da parte loro, evidenziano invece come la società 
post-industriale e il postmodernismo determinino il passaggio da un’etica prometeica, 
propria della modernità e basata sul conseguimento di obiettivi per mezzo del lavoro, 
ad un’etica edonistica tipica di una società “morbida” che ha perso i riferimenti valoriali 
della modernità borghese e che vive di piccoli piaceri quotidiani, agi, comodità sempre 
più facili da ottenere. Un processo che, nell’ottica della critica neoconservatrice, viene 
favorito anche dalla sparizione di qualsiasi separazione tra cultura alta e bassa, e dalla 
corruzione di quegli standard estetici elevati che invece la modernità borghese era 
impegnata a difendere. 
Il legame tra l’individualismo narcisistico, estetico, iper-sensoriale, e la mancanza 
di distinzioni tra cultura d’élite e cultura popolare, di massa, è in fondo una conseguenza 
di quei processi di de-differenziazione che la sociologia ascrive proprio al 
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postmodernismo. Con il termine “de-differenziazione” Scott Lash, sulla scia delle 
riflessioni di Walter Benjamin, ha definito il passaggio dalla separazione delle varie sfere 
della società in epoca moderna al loro rispettivo compenetrarsi in epoca postmoderna. 
Come sottolineava già Max Weber, la modernità conduce all’esaurimento di un sistema 
pre-moderno in cui vigeva una sostanziale indifferenziazione di ambiti culturali e sociali. 
Prima dell’affermarsi della modernità scientifica nel ‘600 e di quella industriale nei due 
secoli successivi, infatti, l’ordine societario era, ad esempio, del tutto pervaso dalla 
religione. Il sacro, insomma, apparteneva al mondano. Con la modernità, si verifica 
un’autonomizzazione delle singole sfere, che diventano auto-legislative, ognuna con 
criteri propri ed esclusivi di orientamento e valutazione. La cultura secolare viene 
separata da quella religiosa, ma allo stesso modo l’ambito teoretico viene slegato da 
quello estetico, e così via.  
Come sottolinea Lash, però, il postmodernismo determina l’avvento della de-
differenziazione: ora le varie sfere collassano nuovamente l’una sull’altra. Ciò avviene 
non per la necessità di tornare ad un ordine basato su dogmi e tradizioni come quello 
pre-moderno, ma come conseguenza della disgregazione dei confini tra cultura alta (che 
perde la sua aura e non è più separata dall’ambito sociale) e bassa, della colonizzazione 
che l’estetica opera sull’etico, il teoretico, il sociale. Ciò conduce appunto a 
quell’estetizzazione della vita individuale e dei meccanismi di produzione e consumo, 
nonché dei criteri in base ai quali avviene la valutazione morale, che è propria della 
società post-industriale o del capitalismo avanzato13.  
In questo quadro, non è difficile comprendere perché alcuni autori concepiscano 
l’etica postmoderna come una “etica dell’estetica” orientata esclusivamente all’auto-
espansione dell’io. È il caso di Richard Rorty, che identifica appunto l’etica postmoderna 
con un processo di self-enlargement di un soggetto che ha come unico imperativo quello 
di “crearsi”, di inseguire esperienze sensoriali sempre nuove, di fare della propria vita 
un’opera d’arte in mancanza di riferimenti morali sia di tipo universale sia di tipo 
particolare, comunitario.  
Analogamente, teorici come Gilles Lipovetsky celebrano l’era dell’après-devoir, 
un’epoca cioè in cui i diritti individuali si sostituiscono ai doveri nei confronti della 
                                                                
13 S. Lash, Sociology of Postmodernism, Routledge, London-New York 1990, tr. it. P. Costa: Modernismo e 
postmodernismo. I mutamenti culturali delle società complesse, Armando Editore, Roma 2000, pp. 16-25. 
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collettività, e in cui gli unici criteri-guida del comportamento morale diventano 
l’interesse personale, il benessere del singolo, la ricerca del piacere. Il postmodernismo, 
secondo tutti questi autori, rappresenterebbe insomma il paradigma culturale che 
meglio si sposa con l’affermarsi di questa etica dell’estetica in cui il primo dei due 
termini, in realtà, tende a scomparire in favore del secondo. 
L’estetica, per come l’abbiamo intesa a partire dal testo di Kierkegaard, rimanda 
qui all’immediatezza non riflessiva delle percezioni e delle sensazioni, che nel sistema 
del capitalismo maturo, come visto, implica l’incapacità del singolo di resistere agli 
stimoli prodotti dal mercato e dall’industria culturale. Che quest’immediatezza irriflessa 
sia in fondo un tratto peculiare del postmodernismo, lo si può notare facendo 
riferimento ad un testo considerato anticipatore di quelle tendenze che, sia nel campo 
della teoria filosofica sia in quello del comportamento sociale, si affermano in maniera 
sempre più netta a partire dagli anni ’70. Ci riferiamo a Contro l’interpretazione, il libro 
in cui, nel 1966, la scrittrice e critica della cultura Susan Sontag celebrava l’avvento di 
un’estetica della sensazione pronta a prendere il posto di un’estetica della 
rappresentazione.  
A parere di Sontag, infatti, le riflessioni sull’arte nella società occidentale hanno 
sempre svalutato la forma e privilegiato un contenuto che si suppone debba significare 
qualcosa. L’interprete, insomma, si sforza di trovare un sotto-testo, un significato 
latente dell’opera che va oltre il suo contenuto palese, manifesto. Ma per Sontag 
interpretare significa impoverire un’esperienza del mondo che può essere molto più 
ricca se lasciata alla sua immediatezza. Ecco quindi che emerge la necessità di 
«ricuperare i nostri sensi. Dobbiamo imparare a vedere di più, a udire di più, a sentire di 
più. […] Anziché di un’ermeneutica, abbiamo bisogno di un’erotica dell’arte»14. 
Questo testo, che come detto anticipa di qualche anno l’esplosione della 
sensibilità postmoderna, spiega allora ulteriormente in che senso i critici del 
postmodernismo vedano in questo paradigma una minaccia all’ambito dell’etica che, dal 
campo teorico, sfocia in quello del comportamento sociale, in cui l’immediatezza, 
l’erotica delle sensazioni, diventano i parametri esclusivi dell’azione individuale. 
 
                                                                
14 S. Sontag, Against Interpretation and Other Essays, Dell, New York 1966, tr. it. E. Capriolo: Contro 







Il riferimento a Sontag ci indirizza verso il secondo senso del termine 
“postmodernismo” su cui ci soffermeremo in questo lavoro, ovvero quello più 
prettamente filosofico. Prederemo in considerazione, all’interno del pensiero 
postmoderno, i tre autori che tematizzano nel modo più esplicito la compenetrazione 
tra la sfera etica e quella estetica, che elaborano cioè una teoria morale in cui risultano 
centrali elementi quali la sensazione, l’emozione, il desiderio. Cercheremo cioè di capire 
se il retroterra teoretico della filosofia postmoderna confermi o smentisca il giudizio 
della critica neomarxista e di quella neoconservatrice, e se l’etica dell’estetica, in questi 
autori, vada in direzione del narcisismo o della costruzione di uno spazio intersoggettivo 
e comunitario. 
Come è noto, è stato Jean-François Lyotard a fornire la definizione più compiuta 
del postmodernismo filosofico ne La condizione postmoderna. Qui esso viene 
identificato come il progressivo scetticismo nei confronti delle meta-narrazioni, ovvero 
quei sistemi di pensiero che, nell’ambito della modernità filosofica, cercavano di fornire 
un senso unitario alla realtà, una sorta di scienza filosofica universale a cui il 
Postmoderno sostituisce i racconti locali, le micro-narrazioni prive di pretese assolute e 
ancorate ad uno specifico contesto.  
Il postmodernismo di Lyotard, tuttavia, non è solo quello de La condizione 
postmoderna ma anche, se non soprattutto, quello dei primi scritti sulla liberazione del 
desiderio individuale attraverso l’arte e il figurativo, sulla celebrazione 
dell’immediatezza delle sensazioni come forma di resistenza ai regimi assoluti di senso15. 
In relazione al nostro discorso su etica ed estetica, cercheremo quindi di mettere in luce 
come in testi quali Discorso e figura ed Economia libidinale, per citarne solo alcuni, 
l’estetica venga concepita dal punto di vista della sensazione e del desiderio individuali, 
ma che in questo modo venga articolata anche come una forma di etica post-metafisica. 
Lyotard infatti propone una morale al di fuori di qualsiasi sistema normativo, di qualsiasi 
                                                                
15 Tutte tesi che, come si può notare, richiamano da vicino quelle di Susan Sontag. 
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codice, ed intesa esclusivamente come circolazione mai interrotta delle intensità 
libidinali, favorita da un’arte che ha il compito di riattivarle.  
A nostro parere, un’etica dell’estetica concepita in questi termini costituisce una 
risposta solo parziale ai critici del postmodernismo che individuano nella sostituzione 
dell’etica con l’estetica uno dei mali principali della società post-industriale. L’estetica 
del desiderio individuale, infatti, se da un lato può risultare funzionale alla liberazione 
del singolo dai sistemi di potere, manca del tutto di una prospettiva intersoggettiva in 
grado di rifondare un’etica post-metafisica anche sulla base del rapporto tra l’io e l’altro. 
Come vedremo, il discorso cambia parzialmente nel momento in cui si analizza il 
legame tra etica ed estetica in un altro filosofo il cui pensiero è inquadrabile all’interno 
del paradigma postmoderno, ovvero Michel Foucault. Nello specifico, prenderemo in 
considerazione l’ultimo periodo della produzione foucaultiana, quello sfociato nel 
secondo e nel terzo volume della Storia della sessualità e in una serie di saggi ed 
interviste in cui egli si riferisce alle pratiche morali dell’antichità classica come delle 
forme di «estetica dell’esistenza». Al centro di quella riflessione morale non c’era infatti 
l’adesione ad un codice, a delle norme, bensì la necessità di effettuare un lavoro su se 
stessi, di operare delle «tecniche del sé». Queste sono vere e proprie arti esistenziali 
basate sulla gestione dei piaceri, sul controllo e sull’uso ragionato dei desideri, 
sull’economia delle passioni. L’etica diventa quindi un’arte di vivere che implica una 
profonda conoscenza di se stessi ed un processo di rimodellamento e trasformazione 
della propria soggettività. 
Mostreremo come questa etica dell’estetica, a differenza di quella di Lyotard, 
conservi sia degli elementi di mediazione riflessiva, sia un riferimento alla sfera 
intersoggettiva, se è vero che, come Foucault afferma ne La cura di sé, l’estetica 
dell’esistenza «costituisce non già un esercizio della solitudine ma una vera e propria 
pratica sociale»16. Limitarsi, fare un uso appropriato dei piaceri, è infatti funzionale 
nell’etica antica anche ad occupare una posizione adeguata nell’ordine sociale e a 
comportarsi in maniera corretta con gli altri. 
Tuttavia, faremo vedere come a nostro parere Foucault, nel momento in cui 
applica il modello della cura di sé alle forme di rivolta politica da portare avanti nella 
                                                                
16 M. Foucault, Le souci de soi. Histoire de la sexualité, vol. 3, Gallimard, Paris 1984, tr. it. L. Guarino: La 
cura di sé, Feltrinelli, Milano 2010, p. 55. 
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società dei primi anni ’80, nel momento cioè in cui esplicita la rilevanza delle pratiche 
morali dell’antichità come resistenza al potere nel presente, finisca per tratteggiare 
l’etica dell’estetica come una modalità di auto-creazione che non sfugge del tutto al 
paradigma individualistico messo in luce dai critici del postmodernismo, e in cui la 
relazione con l’altro è subordinata a quella con se stessi. Se dunque, nella sua etica 
dell’estetica, non scompare il riferimento alle strutture sociali, esso risulta comunque 
secondario rispetto ad una spontaneità creatrice dell’io che non lascia spazio ad 
elementi di “passività”, ovvero ad una positiva contaminazione del sé per opera degli 
altri. 
Infine, analizzeremo un tentativo esplicito di riconnettere etica ed estetica 
all’interno del pensiero postmoderno, ovvero quello di Michel Maffesoli, uno dei più 
importanti teorici della postmodernità nell’ambito delle scienze sociali e un autore 
fortemente influenzato dal postmodernismo filosofico. 
Come vedremo, Maffesoli riprende le teorie di Lyotard sull’esaurimento dei 
sistemi esplicativi della modernità e sulla contemporanea dissoluzione del concetto di 
rappresentazione che essa aveva posto alla base delle grandi utopie filosofiche e 
politiche. La conseguenza di questo processo, a parere del sociologo francese, è 
l’esplosione di una serie di piccole comunità il cui scopo non è più, come nel Moderno, 
quello di realizzare macro-progetti, ma si riduce al fatto di “stare insieme”, di provare 
qualcosa con gli altri. Ciò che lega i membri di queste comunità è quella che Maffesoli 
definisce una ”etica dell’estetica”. Anche in questo caso il termine estetica è inteso nel 
suo significato etimologico, quello di aisthesis, che rimanda alla sfera percettiva e 
sensoriale. L’etica dell’estetica coincide quindi col desiderio di superare l’individualismo 
attraverso l’identificazione con dei gruppi all’interno dei quali sia possibile provare 
emozioni condivise.  
A nostro parere, tuttavia, nemmeno questo tentativo di ricongiungere etica ed 
estetica rappresenta una risposta valida ai critici del postmodernismo. Innanzitutto, si 
invoca qui una comunità di tipo organico sinistramente evocativa di quel culto della 
Gemeinschaft che ha causato le catastrofi del ventesimo secolo. È vero che i neo-
tribalismi sono forme di aggregazione momentanee, ma la perdita completa di identità 
del sé nel gruppo, la fusione dell’io con la comunità, non lascia spazio a preoccupazioni 
morali autentiche. L’etica infatti viene ridotta ad una forma di edonismo, dal momento 
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che l’unico criterio guida dell’azione è quello di provare emozioni assieme ad altri. Viene 
escluso, insomma, un interesse morale autenticamente rivolto ad un altro non 
riconducibile in alcun modo all’io. Il termine estetica, in questo caso, è inteso in 
riferimento ad una sfera emozionale priva di mediazioni razionali, e quindi 





Bisogna allora concludere che il postmodernismo, inteso sia come filosofia sia 
come teoria sociale, sia in qualche modo coessenziale ai processi di svuotamento 
dell’etica, e che promuova un individualismo estetico incapace di raggiungere la 
dimensione dell’intersoggettività, della comunità? La nostra risposta a questa domanda 
è negativa. Come proveremo a dimostrare, esistono nel postmodernismo due 
movimenti paralleli, uno di tipo più prettamente filosofico e uno di tipo sociologico, il 
cui obiettivo è quello di reintegrare l’estetica nell’etica in una maniera assai differente 
rispetto alle altre formulazioni presenti all’interno di questo paradigma. In entrambi i 
casi, ne esce fuori un’etica dell’estetica intesa come etica della non-identità, non più 
però in senso individualistico, personalistico, attivo, ma in un senso propriamente 
intersoggettivo, “passivo”.  
Individueremo nella filosofia le condizioni di possibilità o gli a priori di questa 
etica dell’estetica, mentre ci riferiremo all’ambito sociologico come quello degli a 
posteriori, quello cioè in cui l’etica dell’estetica viene riferita alle condizioni di esistenza 
concrete e reali degli individui nell’era della globalizzazione. Per quanto riguarda il 
postmodernismo filosofico, rintracceremo le condizioni a priori di un’etica dell’estetica 
come etica dell’apertura dell’io all’altro nel decostruzionismo.  
Prendendo come riferimento la caratterizzazione kierkegaardiana dell’individuo 
estetico, si può parlare infatti anche in filosofi come Derrida e Nancy di una éthique 
esthétique come etica della frammentazione identitaria di un individuo diverso da se 
stesso di momento in momento. Anche in questo caso, il termine “estetica” segnala la 
scissione dell’io, la sua diversificazione continua che lo rende privo di un’identità stabile. 
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Per quanto né Derrida né Nancy parlino mai esplicitamente di “etica 
dell’estetica”, riteniamo sia necessario seguire questa traccia per comprendere come la 
frammentazione identitaria possa essere intesa, nel decostruzionismo, in funzione di 
un’etica della “passività” del soggetto nel suo rapporto con l’altro, un’etica 
autenticamente intersoggettiva in grado di condurre ad una comunità cosmopolita che 
superi qualsiasi concetto di appartenenza da uno specifico contesto. 
Parleremo di etica dell’estetica nel decostruzionismo nel senso del riferimento 
empirico e fattuale delle strutture pre-empiriche della soggettività. Mostreremo cioè 
come per Derrida e Nancy il soggetto, già nella sua costituzione trascendentale e 
precedente all’esperienza, percepisca e “senta” al suo interno l’altro.  
Sosterremo poi che questa declinazione estetica dell’etica decostruzionista la 
renda anche un’etica ontologica. Per quanto riguarda Nancy, mostreremo come la sua 
teoria della singolarità plurale, dell’essere-con come costitutivo dell’essere individuale, 
rimandi ad un’etica dell’ontologia intesa come etica di un io che deve prolungare il suo 
stato di relazionalità originaria nella concretezza dell’esperienza. Vedremo poi come 
anche Derrida sia più vicino a Nancy stesso che a Lévinas dal punto di vista del rapporto 
tra etica ed ontologia. Se il secondo, come è noto, separa nettamente le due sfere 
rifiutando la prospettiva di un Mitsein originario, Derrida sottopone a critica questa 
stessa separazione rivalutando invece l’idea di un’alterità costitutiva dell’io di carattere 
anche ontologico, che dalla coscienza si prolunga nella prassi. 
Come conseguenza di ciò, faremo vedere come Derrida si allontani dall’idea 
levinassiana dell’assoluta preminenza del morale sul sociale, dell’accoglienza 
incondizionata dell’altro sulle sue forme concrete di realizzazione nella sfera della 
politica e del diritto. Mostreremo cioè come in Derrida l’incondizionalità dell’etica abbia 
sempre un riferimento ontologico, empirico, reale, e come questa fattualità del 
trascendentale nel rapporto tra morale e politica sia speculare a quella che sia Derrida 
sia Nancy rintracciano nelle strutture della soggettività individuale.  
Infine, vedremo come questa specifica declinazione dell’etica dell’estetica 
conduca sia Derrida che Nancy ad una teoria politica orientata sul concetto di 
cosmopolitismo e di comunità globale. Considereremo quindi la loro etica dell’estetica 
la condizione filosofica a priori di un’etica globale che riunisca le due sfere non in 
direzione dell’io, bensì del noi, ma di un noi non organico e fusionale come in Maffesoli, 
21 
 
bensì un “noi” che implichi il carattere sempre aperto delle identità, la loro continua 
disponibilità all’ibridazione attraverso esperienze nuove, contatti con altre culture, 
accoglienza dello straniero. 
Queste condizioni a priori, come vedremo hanno un loro analogo nell’ambito 
della teoria sociale. Esiste infatti una costellazione di autori esplicitamente influenzati 
dal paradigma postmoderno che interpreta la necessità di promuovere un’etica 
cosmopolita nell’era della globalizzazione in termini prettamente estetici. Come detto, 
definiremo le loro teorie, basate sull’osservazione concreta dei fenomeni sociali nel 
mondo globale, come le condizioni a posteriori di un’etica dell’estetica intesa come 
“passività” e apertura dell’io all’altro in direzione di una morale cosmopolita. 
Questa piegatura estetica dell’etica prende origine da un rovesciamento 
interpretativo di alcuni degli elementi caratterizzanti della società post-industriale quali 
la prevalenza del visivo, il bombardamento di segni ed immagini, il loro flusso continuo, 
insieme a quello degli oggetti e delle persone, in uno scenario in cui le barriere nazionali 
e locali sono ormai state abbattute. 
Se questi fattori, per i critici del postmodernismo di scuola neomarxista e 
neoconservatrice, erano la causa della scomparsa dell’etica nell’allucinazione estetica 
della realtà, per alcuni sociologi della cultura di orientamento postmoderno 
rappresentano invece l’elemento che determina la nascita di un “cosmopolitismo 
estetico” pregno di connotazioni morali. Per “morale” non si intende qui nulla che abbia 
a che fare con un codice, un apparato normativo, una tavola di valori, bensì ci si riferisce 
alla preoccupazione etica che l’individuo può sviluppare nei confronti di persone che 
non fanno parte della sua comunità, ma con cui egli è ormai sempre più in contatto 
grazie al filtro degli artefatti culturali e dei segni estetici veicolati dai media nell’epoca 
della globalizzazione, nonché in virtù della mobilità aumentata (reale o simulata) propria 
delle società contemporanee.   
Secondo queste teorie, le dinamiche appena descritte permetterebbero di aprire 
il soggetto alla contaminazione della propria identità, un’identità da concepire 
(analogamente al decostruzionismo) in termini postmoderni come costitutivamente in 
relazione, sempre pronta alla sfida dell’ibridazione. 
Partiremo da teorici della cultura come il già citato Scott Lash e John Urry. Sono 
loro infatti che danno forma compiuta al concetto di “cosmopolitismo estetico”, 
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collegandolo a quello, altrettanto importante per l’etica, di “riflessività estetica”. A 
parere di questi autori, infatti, il flusso crescente di segni provenienti dalla propria ma 
anche da altre culture, favorisce lo sviluppo di una riflessività situata, non disincarnata 
come quella cognitiva dei Moderni. Questa riflessività è orientata su un’interpretazione 
di se stessi non come individui astratti né come membri di una comunità organica 
spazialmente e culturalmente chiusa, bensì come soggetti in contatto continuo con 
l’alterità, un’alterità veicolata appunto da mezzi estetici attraverso la proiezione di 
immagini e segni. 
Se il mezzo è estetico, anche la reazione sarà estetica: l’individuo non sarà 
portato ad un’autoriflessione di tipo cognitivo, bensì ad un’eteroriflessione di tipo 
estetico basata sul suo “essere nel mondo”, laddove il termine “estetico” indica, anche 
in questo caso, l’apertura del soggetto a ciò che è altro da sé nel contesto di 
un’eterotopia spaziale globale.  
La riflessività estetica conduce insomma al concetto di una soggettività ferita, 
“passiva”, aperta alla materialità, ad una molteplicità di sensazioni. Il cosmopolitismo, 
seguendo questo ragionamento, avrà la possibilità di essere fondato su basi 
prettamente estetiche, intese sia nel senso della percezione, del contatto diretto con le 
altre culture favorito dai mezzi di comunicazione e dal contesto spazio-temporale 
globale, sia come legame emozionale riflessivo, mediato, e non assoluto, immediato.  
Evidenzieremo come il collegamento tra estetica ed etica cosmopolita venga 
ripreso anche da teorici della costellazione post-coloniale, i quali ritengono che la 
mescolanza tra culture e il superamento dell’etnocentrismo sia possibile solo a partire 
da una sua concezione postmoderna dell’identità, ovvero un’identità fluida, multiforme 
e costitutivamente aperta alla relazione. 
Infine, mostreremo come alcuni autori, sulla base di un’etica dell’estetica intesa 
nei termini finora descritti, parlino di una “sfera pubblica estetica” in cui la 
comunicazione affettiva, mediata dai prodotti estetico-culturali, esce dai confini 
dell’ambito privato per diventare vettore di discussione critica e di preoccupazioni 
morali. Anche qui il focus è sulla costruzione di uno spazio pubblico in cui l’aspetto 
emozionale è filtrato riflessivamente. 
Analogamente al decostruzionismo, anche all’interno di questo filone della 
teoria sociale postmoderna l’etica dell’estetica si propone a nostro parere come etica 
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ontologica, in cui l’estetica rimanda all’elemento percettivo contenuto nel termine 
greco aisthesis, e qui declinato nel senso della presa di contatto con la diversità. 
L’estetica ontologica veicola quindi un’etica situata che si oppone del tutto alle morali 
pre-sociali, che rifiutano cioè l’appartenenza del soggetto al sistema-mondo e 
all’insieme della relazioni in esso contenuto, che provano a fondare il senso morale su 
imperativi aprioristici e pre-empirici.  
Proprio questa estetica ontologica e situata, nel momento in cui assume una 
dimensione morale, dimostra a nostro parere come all’interno del pensiero 
postmoderno l’etica possa costituire il limite al narcisismo individuale. Da questo punto 
di vista, sosterremo come nel postmodernismo sia presente quel concetto di estetica 
della percezione come ontologia della realtà che Maurizio Ferraris individua come 
antidoto rispetto alle derive costruttivistiche che egli colloca proprio all’interno della 
tradizione postmoderna17. Qui il limite ontologico, la realtà incontrata che si oppone al 
costruttivismo soggettivistico, è innanzitutto quella dell’altro, che per Nancy e Derrida è 
“sentito” dall’io già nella solitudine della sua coscienza, e che per i teorici del 
cosmopolitismo estetico non può non essere incontrato nel contesto dei flussi e delle 






Ne Il mito di Sisifo, Albert Camus ci consegna l’immagine di Don Giovanni come 
eroe esistenzialista, una delle figure maggiormente rappresentative della lotta 
dell’uomo contro l’assurdo. Una lotta tipizzata da Sisifo e dall’eterna espiazione delle 
sue colpe nei confronti degli Dei, per la quale egli deve trasportare in cima ad una 
montagna un masso che, ricadendo ogni volta verso il basso, rende inani i suoi sforzi. È 
una sfida che, per Camus, può essere vinta solo attraversando l’assurdo stesso, 
accettando il fardello del non-senso e rigettando qualsiasi consolazione che spinga la 
                                                                
17 Il riferimento è a: M. Ferraris, Manifesto del nuovo realismo, Laterza, Roma-Bari 2012. 
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coscienza in direzione di qualche forma di assoluto (il suicidio, Dio, una ragione con 
pretese di infinitezza).  
L’assurdo, per Camus, è il rifiuto della trascendenza, e proprio Don Giovanni, con 
la sua «etica della quantità», intensifica al massimo l’esperienza immanente della vita e 
del mondo. Egli, spiega Camus, è il più saggio degli amanti perché rifiuta l’amore 
totalizzante, esclusivo, quel tipo di amore che annebbia la vista sulle cose del mondo, 
che è un surrogato dell’infinitezza che l’essere umano non potrà mai raggiungere, che 
occulta la varietà e la mutevolezza delle esperienze sensoriali, cognitive, sociali. 
Al contrario di quello kierkegaardiano, il Don Giovanni di Camus «nega il 
rimpianto, che è un’altra forma di speranza»18. Egli vive cioè sia la concretezza della 
propria esistenza, sia la sua duplicazione astratta nei contenuti di coscienza, con saggio 
disincanto. Se ricerca l’intensità del godimento sensoriale non è, come in Aut-Aut, per 
trovare in esso l’eternità, bensì per ubriacarsi di esperienza, di realtà, e raggiungere così 
l’unica forma di salvezza concessa all’uomo come essere finito. La sua coscienza non 
illanguidisce nella malinconia, riflesso dimidiato e posticcio di un’infinitezza che 
l’individuo estetico di Kierkegaard non riusciva a trovare nel mondo. Egli si impegna 
piuttosto in «una vita interamente penetrata di assurdo, la feroce conclusione di 
un’esistenza dedita alle gioie senza domani»19.  
Il suo edonismo, dunque, non è affatto espressione di un narcisismo 
autoreferenziale, bensì è una difesa necessaria e funzionale ad apprezzare il mondo per 
ciò che esso è, uno stoicismo che, in ultima analisi, rovescia l’attivismo dell’intensità 
nella “passività” di una morale dell’accettazione di ciò che l’io può ricevere dall’esterno, 
ovvero una realtà costruita con gli altri e con essi condivisa. L’estetica della sensazione, 
della ricerca del nuovo, diventa insomma l’etica della finitudine, del limite dell’io, della 
con-divisione del mondo. 
L’obiettivo di questo lavoro è proprio quello di far comprendere in che modo, in 
un’epoca post-valoriale e post-tradizionale in cui norme e codici non bastano più ad 
incorniciare l’azione morale, all’interno della riflessione postmoderna si possano 
ritrovare le condizioni teoriche per concepire un’etica del senso morale come etica della 
                                                                
18 A. Camus, Le Mythe de Sisyphe, Gallimard, Paris 1942, tr. it. A. Borelli: Il mito di Sisifo, Bompiani, Milano 
2008, p. 69. 
19 Ibidem, p. 71. 
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non-identità. Un’etica non comprensiva di una tavola di valori, se non come momento 
successivo (e comunque non necessario) a quello dell’apertura di un soggetto che 
percepisce l’alterità come costitutiva della propria individualità. L’etica dell’estetica del 
Don Giovanni di Camus, e non di quello di Kierkegaard. Che questi due pensatori possano 
essere giunti a conclusioni opposte partendo dall’analisi della medesima figura, ci rende 
chiaro come lo stesso termine estetica, a seconda del significato che gli si vuole 
attribuire, possa riempire nuovamente di senso un’etica post-metafisica o possa 









Modernità e Postmodernità 
 
1.1 La cultura del narcisismo nella modernità 
 
 
Definire l’estetica dal punto di vista kierkegaardiano del continuo cambiamento 
di pulsioni, volizioni e sensazioni, significa associarla ad un culto del “nuovo”. Il Don 
Giovanni che, nelle sue conquiste, agisce in un eterno presente sconnesso dalle altre 
dimensioni della temporalità e, più in generale, l’individuo che adatta la propria identità 
a seconda delle situazioni ripartendo di fatto ogni volta da zero, si caratterizzano per un 
rifiuto di storia, tradizione, riferimenti quali che siano. Il culto del nuovo tipico del 
narcisismo estetico implica insomma un’assenza di passato.  
Come è noto, tuttavia, l’autonomia individuale intesa come distacco da un 
sistema di credenze, autorità, tradizioni, è un elemento che l’Occidente eredita non dal 
Postmoderno, bensì dalla modernità filosofica e scientifica. Si tratta di 
quell’affrancamento dai precedenti sistemi di pensiero, e di quella proclamazione 
dell’autonomia della ragione umana nella formulazione di principi e nella deduzione 
prettamente logica delle loro conseguenze, che trovano in filosofi come Bacone e 
Cartesio la formulazione più compiuta.  
Per quanto si tratti, in questo caso, di un culto del nuovo operante su basi del 
tutto razionali, come vedremo sono molti gli autori che tendono ad associare alla 
rivoluzione filosofico-scientifica della modernità quelle tendenze artistiche e sociali al 
rinnovamento tipiche del modernismo inteso come movimento artistico nonché, in 
senso più ampio, alla soggettività moderna concepita nella sua costante ricerca di auto-
espansione, nel suo mutamento perpetuo. 
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Prima di analizzare nel dettaglio le critiche al postmodernismo inteso come 
trionfo dell’estetica della sensazione e dell’eterno rinnovamento sull’etica dei codici e 
dei valori stabiliti, è necessario quindi chiarire in che senso l’estetica del nuovo e la 
scissione della soggettività che ad essa si accompagna abbiano caratteristiche diverse 
nella modernità e nella postmodernità. Solo in questo modo, infatti, si potrà 
comprendere perché è la seconda, molto più della prima, a venire spesso considerata 
come l’epoca storico-culturale in cui si assiste alla fine dell’etica e al predominio 
dell’estetica.  
Anticipando alcuni dei temi che svilupperemo in questa sezione, diciamo subito 
che una delle differenze fondamentali tra il culto del nuovo della modernità e l’estetica 
della scissione individuale della postmodernità sta nel fatto che mentre nel primo caso, 
come accennato, l’individuo scorge uno spazio vuoto quando si volta dietro di sé, nel 
secondo quello spazio vuoto gli si apre davanti. Ciò significa che la modernità opera 
soprattutto come rifiuto del passato, ma conserva uno sguardo progettuale sul futuro. 
Al contrario la postmodernità, che in molti casi si sviluppa addirittura come recupero 
dell’antico, delle tradizioni, diventa però del tutto cieca, almeno a parere di alcuni critici, 
rispetto a qualsiasi orizzonte concreto di cambiamento dello stato di cose presente 
nell’avvenire. 
Per cominciare, è necessario definire per sommi capi il concetto di modernità, e 
comprendere per quale motivo esso venga generalmente associato al culto del nuovo. 
Come detto, è in particolare con il pensiero filosofico-scientifico del ‘600 che prende 
forma l’idea di modernità come liberazione della ragione non solo dai dogmatismi del 
Medioevo, ma anche dal culto dell’antichità classica all’opera nel Rinascimento. 
L’erosione dell’autorità della tradizione è visibile, nel diciassettesimo secolo, soprattutto 
in testi come il Novum Organum di Bacone (1620) o il Discorso sul metodo di Cartesio 
(1634). Qui viene affermato che i veri antichi sarebbero proprio i moderni, poiché questi 
ultimi si trovano al punto culminante del processo storico, quello in cui lo sviluppo della 
ragione umana, ottenuto anche grazie alla stratificazione delle conoscenze nel corso dei 
secoli, ha raggiunto un livello che le permette di procedere autonomamente sulla base 
delle proprie deduzioni e del proprio metodo.  
Si tratta di un riflesso della famosa Querelle des Anciens et des Modernes, nata 
nel contesto dell’Accademia francese e portata avanti, sul fronte dei moderni, da autori 
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come Perrault e Fontenelle, i quali sostengono la necessità di applicare i concetti di 
progresso e rinnovamento al campo delle arti. Anche in questo caso, l’idea è che i veri 
antichi, ovvero gli autentici depositari di un sapere superiore, siano proprio i moderni, 
poiché l’educazione accumulata nel corso della storia permette il possesso, nel 
presente, di strumenti e conoscenze maggiori rispetto a quelli delle epoche passate. 
Essere moderni, allora, vuol dire essere consapevoli di possedere un bagaglio di 
esperienze e nozioni ormai talmente ampio da giustificare pretese di innovazione, di 
superamento dei modelli passati1. 
I principi di autonomia della ragione e di affrancamento da sistemi basati su una 
dogmatica religiosa o secolare aprono quindi la strada, dal tardo Seicento in poi, all’idea 
di un progresso potenzialmente infinito e da realizzarsi su basi prettamente umane, 
quelle della ragione, della scienza moderna, nell’ambito della secolarizzazione del 
concetto cristiano di tempo millenaristico, ora concepito come rinnovamento del 
mondo su un piano totalmente immanente2. In questo senso l’idea di modernità, «il 
millennio […] diventato scientifico e razionale», diventa centrale nel concetto di 
progresso di autori come Kant e Condorcet3. 
Intesa come rinnovamento basato sull’idea di ragione, la modernità trova il suo 
sbocco politico soprattutto nella Rivoluzione francese, mentre è con la Rivoluzione 
industriale che vengono poste le basi economiche affinché essa penetri anche nei 
rapporti materiali e nel modello di sviluppo del capitalismo. Come afferma Kumar: «la 
tesi secondo cui è solo con la Rivoluzione industriale inglese della fine del XVIII secolo 
che la modernità ha ricevuto la sua forma materiale appare sensata»4. 
Ciò avviene poiché è in quel momento storico che, anche nell’ambito dei rapporti 
di produzione e delle basi materiali della società, si comincia a percepire una distanza 
incolmabile tra ciò che viene prima e ciò che viene dopo la Rivoluzione industriale stessa. 
Tra la fase pre-industriale e quella industriale si verifica cioè uno scarto percepito come 
                                                                
1 Su questo si veda: M. Calinescu, Five Faces of Modernity. Modernism, Avant-Garde, Decadence, Kitsch, 
Postmodernism, Duke University Press, Durham 1987, tradotto parzialmente in italiano con il titolo L’idea 
di modernità, UTET Università, Torino 2007, pp. 17-20. 
2 Cfr. R. Koselleck, Vergangene Zukunft. Zur Semantik geschichtlicher Zeiten, Suhrkamp, Frankfurt am 
Main, 1979, tr. it. A. M. Solmi: Futuro passato. Per una semantica dei tempi storici, Marietti, Genova 1996. 
3 K. Kumar, From Post-Industrial to Post-Modern Society. New Theories of the Contemporary World, 
Blackwell, Malden 1995, tr. it. P. Palminiello: Le nuove teorie del mondo contemporaneo. Dalla società 
post-industriale alla società post-moderna, Einaudi, Torino 2000, p. 109. 
4 Ibidem, p. 82. 
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passaggio epocale, uno stacco reso possibile dall’applicazione dei principi della ragione 
umana, autonoma da legislazioni esterne di qualunque tipo, agli ambiti materiali 
dell’innovazione tecnologica e della crescita economica ormai potenzialmente illimitata. 
La modernità, anche dal punto di vista dello sviluppo materiale, acquisisce 
dunque quei connotati di costante cambiamento, innovazione, rinnovamento, che la 
concezione filosofico-scientifica del ‘600 aveva posto come basi non solo dei processi 
conoscitivi, ma anche della realtà delle relazioni umane. L’associazione tra modernità e 
industrialismo, nell’Ottocento, è quindi tipizzata da quello che Marshall Berman descrive 
come  
 
un paesaggio costellato di macchine a vapore, fabbriche automatizzate, ferrovie, 
nuove e ampie zone industriali; di brulicanti città sorte nello spazio di una notte […], 
di quotidiani, telegrafi, telefoni e altri mezzi di comunicazione di massa […], di un 
mercato mondiale in continua espansione5. 
 
Nella lettura del filosofo americano, la modernità va di pari passo con una serie 
di cambiamenti trainati proprio dal processo di industrializzazione, e che includono: la 
trasformazione della conoscenza scientifica in tecnologia, gli sconvolgimenti 
demografici e lo sradicamento di milioni di persone dai loro contesti di origine, i mezzi 
di comunicazione di massa, un mercato capitalista ormai mondiale. L’effetto di questi 
mutamenti materiali è, come detto, quello di un’atmosfera di sempre maggiore 
incertezza, un vortice di fluttuazione, che conduce all’erosione delle basi solide 
dell’epoca pre-industriale in cui, come ricorda Giddens, l’ancoraggio a delle comunità di 
appartenenza poteva inquadrare il percorso esistenziale di un individuo, permettendogli 
di vivere in uno stato di «sicurezza ontologica»6.  
Con l’intensificazione, la velocizzazione, l’estensione spazio-temporale dei 
processi produttivi e sociali, il soggetto si trova invece a dover sperimentare un numero 
sempre più alto di situazioni rischiose in quanto mutevoli, instabili. Nell’ottica di 
                                                                
5 M. Berman, All that is Solid Melts into Air. The Experience of Modernity, Simon and Schuster, New York 
1982, tr. it. V. Lalli: Tutto ciò che è solido svanisce nell’aria. L’esperienza della modernità, Il Mulino, Bologna 
2012, p. 29. 
6 A. Giddens, Modernity and Self-Identity. Self and Society in the Late Modern Age, Polity Press, Cambridge 
1991, tr. it. M. Aliberti e A. Fattori: Identità e società moderna, Ipermedium Libri, Napoli 1999, pp. 57-60. 
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Berman, ciò implica il superamento delle cornici etniche, geografiche, nazionali, legate 
all’appartenenza di classe. Quello che resta è un’accelerazione delle dinamiche 
dell’esistenza individuale che, abbinata all’allargamento degli spazi e all’imprevedibilità 
delle scelte e delle situazioni, fa sì che tutto ciò che è solido svanisca nell’aria. 
Come lo stesso Berman rileva, si tratta del modo in cui già Marx e Engels, nel 
Manifesto del Partito Comunista, descrivevano il funzionamento del capitalismo 
borghese, ovvero nei termini di un necessario rinnovamento dei rapporti sociali nel 
senso più ampio dell’espressione: 
 
La borghesia non può esistere senza rivoluzionare continuamente gli strumenti di 
produzione, i rapporti di produzione, dunque tutti i rapporti sociali. Prima 
condizione di esistenza di tutte le classi industriali precedenti era invece l’immutato 
mantenimento del vecchio sistema di produzione. Il continuo rivoluzionamento 
della produzione, l’ininterrotto scuotimento di tutte le situazioni sociali, l’incertezza 
e il movimento eterni contraddistinguono l’epoca dei borghesi tra tutte le epoche 
precedenti7. 
 
Nel caso di Marx ed Engels, la descrizione di questo processo di continua 
trasformazione era funzionale a comprendere le ragioni per cui la borghesia sarebbe 
stata sopraffatta dallo stesso meccanismo che aveva innescato. Lo spirito rivoluzionario, 
infatti, si sarebbe alimentato proprio dell’impulso al rinnovamento continuo presente 
nel capitalismo, finendo per travolgere i suoi massimi rappresentanti. Ciò non toglie che, 
per Berman, la narrazione marxista del capitalismo borghese rappresenti «la descrizione 
perfetta dell’ambiente moderno»8, nonché di un sistema che, una volta attivato, è in 
fondo impossibile da disinnescare, che continuerebbe cioè a funzionare anche qualora 
si compiesse una vera rivoluzione comunista. In essa, cioè, sopravvivrebbero quelle 
pulsioni alla trasformazione che la modernità capitalista ha generato.  
Questa caratterizzazione della modernità trova come riferimento topologico 
privilegiato quello della metropoli, che rappresenta l’estensione dei contesti spaziali 
                                                                
7 K. Marx, F. Engels, Das Kommunistische Manifest [1848], Verlag der Expedition des Vorwärts, Berliner 
Volksblatt, Berlin 1894, tr. it. E. Cantimori Mezzomonti: Manifesto del partito comunista, Laterza, Bari 
1958, p. 63. 
8 M. Berman, Tutto ciò che è solido svanisce nell’aria, op. cit., p. 31. 
31 
 
nonché il luogo in cui i processi produttivi del capitalismo borghese e le sue conseguenze 
al livello delle relazioni sociali tra individui si manifestano più compiutamente. È quanto 
rileva Georg Simmel quando, ad inizio ‘900, ci consegna uno dei ritratti più nitidi del 
bombardamento di stimoli sensoriali di cui era in preda l’individuo nel contesto urbano. 
Per Simmel, l’affollarsi nella mente del soggetto di immagini sempre nuove, gli incontri 
continui in cui può imbattersi camminando per le strade, l’intensificazione degli stimoli 
nervosi, sono appunto le caratteristiche fondamentali di quello che va affermandosi 
come luogo privilegiato della società industriale moderna, la metropoli.  
Un contesto in cui l’eccesso di stimolazione porta a quella che egli descrive come 
una difesa intellettuale necessaria da parte dell’individuo, che si trasforma in uomo 
“calcolante”, perfetto rappresentante di quello spirito razionalista proprio del 
capitalismo e incarnato dal medium del denaro inteso come equivalente generale, 
misura del valore delle singole relazioni. La metropoli costituisce insomma lo scenario 
dei rapporti pragmatici, della razionalizzazione di tutto ciò che, se lasciato al caso, può 
diventare imprevedibile e pericoloso. Ma questa maschera razionale dell’individuo, 
riflesso della patina di anonimato del contesto urbano, non è altro che un meccanismo 
difensivo necessario che egli adotta per evitare di essere sopraffatto da una quantità di 
stimoli altrimenti non sostenibile per i suoi nervi.  
Ecco allora che si afferma nella metropoli il fenomeno psichico dell’essere blasé, 
ovvero indifferente a quanto proviene dall’esterno a causa di una sorta di ottundimento 
volontario delle proprie capacità reattive. L’individuo blasé, nella descrizione di Simmel, 
si muove come un fantasma in un contesto ingrigito da un intellettualismo affettato, 
scenario ideale per l’astrazione di tutti i rapporti concreti e la loro riduzione a scambi 
monetari. Ne conseguono un livellamento generale ed un’immunizzazione 
dall’imprevedibilità degli avvenimenti, che fanno sì che il dinamismo della modernità si 
capovolga e la metropoli finisca per trasformarsi in una bolla eterea in cui gli incontri tra 
le persone assumono un carattere stereotipato, inautentico.  
La difesa intellettualistica non elimina però, anche in Simmel, quella fugacità 
degli incontri stessi che fa da cifra ad un’individualità, quella moderna, potenzialmente 




Nello stesso senso agisce […] un altro elemento apparentemente insignificante, ma 
i cui effetti finiscono per diventare presto visibili. Mi riferisco alla brevità e alla 
scarsità dei contatti tra gli uomini che avvengono nella metropoli, rispetto alle 
relazioni quotidiane della piccola città. La tentazione di presentarsi in modo 
brillante, conciso, sorprendentemente caratteristico, è infatti molto più forte in 
questo caso che là dove la frequenza e la durata degli incontri fornisce a ciascuno 
una chiara immagine della personalità dell’altro9. 
 
Nello scenario post-tradizionale, nella metropoli che segna il passaggio dai luoghi 
pre-moderni a quelli moderni, non c’è insomma il tempo e il modo per instaurare legami 
realmente stabili, duraturi, in cui realizzare una conoscenza autentica e profonda degli 
altri. La disseminazione delle relazioni, la loro transitorietà, permette così all’individuo 
di assumere maschere sempre differenti, di ricominciare ogni volta da zero, di 
nascondere la propria personalità attuando strategie finalizzate a far volgere a proprio 
favore situazioni basate su rapporti occasionali. 
Si tratta insomma di quel contesto “liquido” che, come si è visto, Bauman associa 
alla società tardo-moderna che sfocia nella postmodernità. E si tratta, appunto, di quel 
culto del nuovo che nella modernità passa dalla sfera conoscitivo-razionale a quella 
materiale dei rapporti economici, fino ad arrivare a quella delle relazioni tra le persone. 
In quest’ultimo caso, la fugacità dei rapporti implica una contemporanea fluidità delle 
identità. Che queste cerchino delle forme di immunizzazione dall’effluvio di stimoli 
sensoriali, come nella lettura di Simmel, o che vi si tuffino senza esitazioni, come nel 
caso del flâneur di Baudelaire, resta il fatto che si tratta di identità prive di forme stabili, 
e quindi orientate, come l’individuo estetico di Kierkeegard, a creare se stesse come 
opere d’arte.  
Non a caso alcuni filosofi neomarxisti hanno rimproverato a Berman un’enfasi 
eccessivamente positiva sul concetto di liberazione del sé nella sua descrizione della 
modernità. La critica neomarxista si appunta proprio su una dinamica, quella del 
mutamento perpetuo delle identità, che a parere di alcuni non è lontana dalle derive del 
narcisismo estetico. Perry Anderson, ad esempio, sottolinea come «la versione di Marx 
                                                                
9 G. Simmel, Die Großstädte und das Geistesleben, in T. Petermann (ed.), Jahrbuch der Gehe-Stiftung. Band 
9, Dresden 1903, tr. it. M. Licata: La metropoli e la vita dello spirito, in Moda e metropoli, Piano B Edizioni, 
Prato 2011, p. 70. 
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fornita da Berman, in tutta la sua esuberanza, nella sua esclusiva enfasi sulla liberazione 
del sé, diventa fastidiosamente prossima […] agli assunti della cultura del narcisismo»10. 
L’equiparazione tra un sé liberato dalle gerarchie, capace di creare la propria 
identità come un’opera d’arte, e una cultura del narcisismo estetico, può risultare 
insomma per certi versi automatica. Come abbiamo visto, infatti, caratteristica del 
narcisismo estetico è proprio quella di reagire alle coazioni dei codici e delle tradizioni 
affermando l’assoluta libertà creativa di un soggetto ora in grado di preoccuparsi 
esclusivamente della propria auto-espansione e di una ricerca senza fine di piaceri e 
sensazioni. Non è questo, chiaramente, che ha in mente Berman quando parla di 
modernità, ma il passaggio dall’io moderno libero di crearsi all’io del narcisismo estetico 
resta comunque possibile.  
Nell’ambito degli studi che evidenziano tale contiguità, si può rintracciare spesso 
una lettura alternativa del rapporto tra protestantesimo e capitalismo moderno rispetto 
a quella, celeberrima, di Max Weber. Quest’ultimo, come è noto, rimarca il legame tra 
la dottrina della predestinazione presente nel calvinismo e lo spirito capitalista inteso 
come conferma, attraverso l’opera, il lavoro, la realizzazione di risultati nel mondo 
terreno, della predestinazione stessa11. Per Weber, insomma, lo spirito del capitalismo 
nasce come conseguenza della necessità di accertare il possesso della grazia, un 
accertamento che può avvenire solo attraverso quello spirito prometeico e razionalista 
che è alla base del capitalismo stesso inteso, appunto, come realizzazione di un 
progresso potenzialmente infinito. 
L’individuo prometeico, pronto a sacrificarsi in qualsiasi modo pur di realizzare 
opere che ne attestino il felice destino ultraterreno, è del tutto agli antipodi rispetto a 
quello, edonista, che viene fuori nella lettura “estetica” della modernità. Prometeo e 
Narciso sono l’uno l’opposto dell’altro: il primo svaluta il presente in funzione del 
raggiungimento di risultati futuri razionalmente progettati, preferisce l’ascetismo, il 
sudore della fronte, ai compensi ottenuti qui ed ora e senza sforzo. Il secondo, al 
contrario, almeno nella versione estetica che lo associa alla figura del Don Giovanni, vive 
esclusivamente nel presente, per il soddisfacimento di piaceri immediati, è incapace 
                                                                
10 P. Anderson, Modernity and Revolution, in «New Left Review», I/144, Marzo-Aprile 1984, p. 111 
(traduzione mia). 
11 Cfr. M. Weber, Die protestantische Ethik und der Geist des Kapitalismus [1904-05], Mohr, Tübingen 
1934, tr. it. P. Burresi: L’etica protestante e lo spirito del capitalismo, Sansoni, Firenze 1970.  
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quindi di immaginare un futuro quale che sia, vede nel mondo solo una proiezione di se 
stesso e della propria cupidigia sensoriale. Seguendo la lettura di Weber, insomma, 
l’individuo della modernità capitalista è quanto di più lontano da quello estetico, e il 
culto del nuovo della modernità non può essere sovrapposto a quello del narcisismo di 
un io appiattito sul presente e privo di una dimensione etica.  
E tuttavia, come detto, vi sono analisi alternative a quella weberiana che tendono 
piuttosto a rinvenire nel protestantesimo alcuni degli elementi che, come nella lettura 
neomarxista dell’io moderno di Berman, avvicinano i fondamenti della modernità 
capitalista a quelli della cultura del narcisismo estetico.  Su tutte, la più significativa in 
questo senso è probabilmente quella di Colin Campbell, che individua una continuità tra 
protestantesimo e romanticismo nell’elaborazione di quelli che, a lungo andare, sono a 
suo parere i presupposti dell’edonismo moderno12. Campbell sottolinea innanzitutto 
come la rivoluzione industriale non sia solo una rivoluzione della produzione, ma anche 
una rivoluzione dei modelli di consumo. Lo sviluppo di una mentalità consumistica, nella 
sua lettura, nasce infatti storicamente proprio in concomitanza con lo sviluppo delle 
società industriali, e per questo motivo risulta perlomeno incompleto concepire la 
modernità capitalista solo dal punto di vista della razionalità strumentale13. 
Sulla base di un’attenta analisi storica, Campbell rileva poi come la stessa 
rivoluzione dei consumi si affermi, nel XVIII secolo, soprattutto nelle fasce di 
popolazione in cui la componente protestante è più marcata, ovvero le classi medie. In 
particolare nell’Inghilterra del Settecento, essa assume quindi dei connotati 
specificamente borghesi14. Ma cos’è che, in questa lettura, rende l’edonismo moderno 
associabile al puritanesimo? Per Campbell si tratta di un movimento di interiorizzazione 
delle emozioni che ha inizio con la Riforma e si completa con l’Illuminismo. Se in epoca 
pre-moderna, infatti, l’origine delle emozioni veniva rintracciata al di fuori 
dell’individuo, veniva cioè considerata il risultato dell’azione di una forza esterna quale 
Dio o il Fato, con il progressivo disincanto che Weber associa alla modernità le emozioni 
                                                                
12 Il riferimento è a: C. Campbell, The Romantic Ethic and the Spirit of Modern Consumerism, Basil 
Blackwell, Oxford 1987, tr. it. M. Merella: L’etica romantica e lo spirito del consumismo moderno, Edizioni 
Lavoro, Roma 1992. 
13 Ibidem, pp. 24-35.  
14 Ibidem, p. 57. 
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stesse vengono «smitizzate» e collocate all’interno della coscienza individuale15. 
L’interiorizzazione della sfera emozionale va però di pari passo con un edonismo 
concepito ora come sua «manifestazione controllata». L’etica puritana non prescrive 
infatti l’atarassia, lo svuotamento emotivo, bensì una forma di espressione dei propri 
sentimenti che sia in qualche modo “guidata” dalla coscienza razionale. Per Campbell, 
quindi,  
 
a prima vista può sembrare abbastanza strano mettere in rilievo il ruolo cruciale del 
puritanesimo nell’evoluzione dell’edonismo moderno, eppure bisogna riconoscere 
nella religione protestante, e specialmente in quella sua forma severa e rigorosa 
che fu adottata dai puritani, la fonte primaria dalla quale trae origine l’edonismo 
moderno. Infatti il puritanesimo come movimento adottò una posizione 
nettamente ostile all’espressione ‘spontanea’ delle emozioni, e contribuì a 
determinare precisamente quella spaccatura tra sentimento e azione che è 
necessaria all’edonismo16. 
 
Tutto questo genera per Campbell una sorta di iper-coscienzialismo che ingrossa 
i meccanismi di interiorizzazione. Il risultato è che l’edonista moderno diventa un 
«artista dell’immaginazione», riesce cioè ad evocare stimoli anche in mancanza di 
sensazioni provenienti dall’esterno. Il meccanismo è quello per cui la repressione della 
manifestazione spontanea di una passione, di un sentimento, può dar luogo ad un 
arricchimento della vita interiore, all’interno della quale quegli stessi sentimenti e 
passioni trovano l’unica possibile valvola di sfogo. L’edonista moderno insomma, 
proprio in virtù di una serie di meccanismi messi in moto dall’etica puritana, «sogna ad 
occhi aperti»17. 
È evidente che questo tipo di atteggiamento ben si presta ad essere sfruttato dal 
mercato capitalista, che attraverso alcuni stratagemmi come quelli pubblicitari 
permette di immaginare le gratificazioni che un nuovo prodotto lanciato sul mercato 
può offrire al consumatore. Ciò dà vita, nella lettura di Campbell, ad una passione per 
l’ignoto che è la cifra del legame tra etica protestante ed edonismo moderno. Dal punto 
                                                                
15 Ibidem, p. 112. 
16 Ibidem, p. 114. 
17 Ibidem, pp. 117-123. 
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di vista del consumo, questo comporta che il contenuto di coscienza venga considerato 
più importante di quello di realtà: è meglio fantasticare sul prodotto appena lanciato sul 
mercato piuttosto che possederlo realmente, poiché il possesso, che fa lo passare il 
dall’ignoto al noto, lo renderà probabilmente anche deludente rispetto alle attese 
create dall’immaginazione. Il culto del nuovo si afferma quindi in un senso prettamente 
estetico, edonistico:  
 
L’attività fondamentale del consumo è così non la scelta, l’acquisto o l’uso dei 
prodotti, ma la ricerca del piacere immaginativo che si presta all’immagine del 
prodotto, dato che il ‘vero’ consumo è in larga parte una risultante di questo 
edonismo ‘mentalistico’. Se le cose stanno così, è comprensibile l’importanza sia 
della novità che dell’insaziabilità18. 
 
Se il contatto con la realtà in un primo momento immaginata risulta deludente, 
infatti, l’individuo sarà portato ad ideare contenuti di coscienza sempre nuovi, anch’essi 
poi rapidamente destinati all’obsolescenza.  Per Campbell inoltre il puritanesimo, 
soprattutto nel suo legame con la dottrina della predestinazione, non è affatto scevro 
da componenti emozionali. Riconoscere la grazia, infatti, è un processo che non avviene 
solo all’esterno dell’individuo, attraverso i risultati conseguiti con l’etica prometeica del 
lavoro, ma anche al suo interno. Essere graziati implica accorgersi di possedere, nella 
propria anima, dei sentimenti “adeguati”, come il dolore per una disgrazia altrui, la 
genuinità della propria mortificazione, l’autenticità del proprio pentimento. L’esame 
della propria esperienza interiore diventa quindi fondamentale e ciò, a parere di 
Campbell, sfocia col tempo in un sentimentalismo alternativo al puritanesimo razionale 
per come è concepito da Weber. Questa filosofia del sentimentalismo, espressa ad 
esempio nell’opera di Shaftesbury, diviene tratto peculiare di quella borghesia inglese 
che, nel XVIII secolo, vuole farsi portatrice di un’estetica delle emozioni alternativa a 
quella aristocratica19. 
Le idee del sentimentalismo borghese vengono poi pienamente assorbite dal 
romanticismo, affascinato dal potere dell’immaginazione, e che annovera al proprio 
                                                                
18 Ibidem, p. 137. 
19 Ibidem, pp. 182-224. 
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interno una serie di componenti provenienti dalla tradizione evangelica protestante. È 
chiaro che quando si parla di potere dell’immaginazione, ci si riferisce allo stesso tempo 
ad un culto dell’io, della sua auto-espansione, che contiene caratteristiche facilmente 
assimilabili al narcisismo: «Non fa meraviglia che atteggiamenti simili conducessero a un 
interesse per l’individualità che rasentava l’egotismo, o che quell’orgoglio di sé e del 
proprio genio potesse sfociare nel narcisismo»20. Questo narcisismo romantico, 
insomma, al contrario di quanto ritiene la tradizione weberiana, per Campbell non è 
affatto antitetico allo spirito del capitalismo e della modernità, e ne rappresenta 
piuttosto quella componente edonistica e sentimentalista troppo spesso lasciata in 
secondo piano da storici e scienziati sociali.  
Queste riflessioni non possono non richiamare alla mente la definizione che, 
della modernità stessa, ha dato Charles Baudelaire, dando risalto in essa all’elemento 
transitorio, fuggevole, che pur armonizzandosi con quello eterno e immutabile non è 
comunque ad esso riducibile21. La figura del flâneur, che trova la propria dimora nel folla, 
nella moltitudine, che aspira alla conoscenza e al godimento di tutti gli effluvi di vita in 
cui si imbatte, che fa dell’insaziabile curiosità il suo tratto distintivo, tipizza appunto in 
Baudelaire l’istinto moderno inteso come passione per il fugace e l’effimero. Un istinto 
che, a parere di alcuni autori come Jean Baudrillard, rende lo stesso Baudelaire una sorta 
di ponte tra romanticismo e modernismo, poiché egli introduce una «estetica della 
rottura» orientata alla liberazione della soggettività e alla costante ricerca del nuovo, 
tutti elementi che rimbalzerebbero tra romanticismo e modernità rappresentando dei 
tratti distintivi di entrambi22. Ecco allora un ulteriore esempio di come gli elementi 
peculiari del narcisismo estetico, inteso come costante ricerca del nuovo di un soggetto 
frammentato e liberato dai vincoli morali dei codici e della tradizione, possano essere 
rintracciati già nella modernità, senza bisogno di attendere l’epoca postmoderna. 
Tuttavia, nel momento in cui ci si riferisce al romanticismo e si associa questo 
movimento estetico-culturale alla modernità, è necessario tracciare quella che, nel 
lavoro di molti studiosi, appare una distinzione chiara tra la modernità concepita in 
                                                                
20 Ibidem, p. 276. 
21 «La modernità è il transitorio, il fuggitivo, il contingente, la metà dell’arte, la cui altra metà è l’eterno e 
l’immutabile» (C. Baudelaire, Constantin Guys. Le peintre de la vie moderne [1863], La Palatine, Genève 
1943, tr. it. E. Sibilio e G. Violato: Il pittore della vita moderna, Marsilio, Venezia 1994, p. 77). 
22 J. Baudrillard, Modernity, in «Canadian Journal of Political and Social Theory», 11 : 3, 1987, pp. 63-72. 
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relazione alla modernizzazione industriale e il modernismo inteso come fenomeno 
estetico legato ad una certa produzione artistica dell‘800 e della prima parte del ‘900.  
Già nella prima metà del diciannovesimo secolo, infatti, gli assunti scientifici e 
razionali che accompagnano il processo di industrializzazione delle società occidentali, 
nonché l’affermazione della borghesia come classe trainante e beneficiaria di questo 
stesso processo, entrano in conflitto con un modernismo artistico che si oppone 
recisamente alla cultura borghese, che ne disprezza la mediocrità, il filisteismo23. In 
questo senso i valori della classe media quali il culto del progresso, del successo 
mondano, dell’azione intesa in senso strumentale come mezzo per il raggiungimento di 
determinati fini, non vengono più considerati dati scontati dai movimenti artistici, ed 
anzi vengono messi violentemente in questione.  
Ciò avviene sostanzialmente in due modalità, che si succedono temporalmente 
e che rappresentano i due stadi del modernismo estetico nella sua opposizione ai 
modelli borghesi della modernizzazione. La prima è quella che trova espressione nel 
concetto di art pour l’art, ovvero nella dichiarazione di autonomia dell’estetica rispetto 
a quell’universo strumentale ed utilitaristico che pervade le altre sfere di pertinenza 
della cultura borghese. Il concetto di Art for Art’s Sake trova allora sbocco in quelle 
forme di esteticismo ben rappresentate dal movimento bohemien che prende piede in 
Francia negli anni ’30 dell’Ottocento, e che andranno a costituire il nucleo anche del 
decadentismo e del simbolismo24. Si tratta di quell’avanguardia «eroica» che Charles 
Jencks riconduce agli scritti, tra gli altri, di Stephane Mallarmé, in cui si rivendica la 
superiorità della forma artistica su tutte le altre manifestazioni della sensibilità e della 
razionalità umane25.  
Nei primi decenni del Novecento si afferma invece una seconda modalità di 
messa in questione dei canoni della modernizzazione borghese, quella rappresentata 
dalle avanguardie artistiche. Movimenti come Dadaismo, Surrealismo e Costruttivismo, 
cercano di reintegrare l’estetica nel quotidiano, nella cultura popolare, superando la 
                                                                
23 M. Calinescu, L’idea di modernità, op. cit., pp. 35-36. 
24 Ibidem, pp. 38-39. 
25 C. Jencks, The Post-Avant-Garde, in C. Jencks (ed.), The Post-Modern Reader, Academy Edition/St 
Martin’s Press, London-New York 1992, p. 121. 
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divisione tra arte e vita propria del modernismo auratico26. L’arte comincia quindi ad 
affacciarsi nelle strade, in netta contrapposizione a quella concezione museale che fa da 
corollario alla separazione borghese tra sfera estetica e sfera sociale. L’avanguardia 
eroica, quella dell’esteticismo modernista, lascia allora il posto all’avanguardia 
«radicale»27, per la quale l’arte deve riconnettersi alla prassi. Le avanguardie, insomma, 
dal momento in cui cominciano a rappresentare il principale riferimento della sensibilità 
modernista, diventano anche la massima espressione di quella «tradizione del nuovo» 
che Harold Rosenberg considera il trait d’union delle fasi e dei movimenti artistici che 
hanno attraversato la modernità28. 
Ciò implica però che, sebbene i due termini non siano sinonimi né risultino 
sovrapponibili dal punto di vista dei processi che rappresentano, modernità e 
avanguardia condividano quegli elementi di rifiuto del passato e delle gerarchie stabili, 
dei vincoli provenienti dalla tradizione, che come abbiamo visto possono risultare 
fondativi del narcisismo estetico, il cui tratto peculiare è la costante ricerca del nuovo, 
la fede nella possibilità attivistica dell’auto-creazione, dell’auto-espansione. Non a caso, 
dunque,  
 
era la stessa alleanza della modernità con il tempo e la durevole fiducia nel concetto 
di progresso che rese possibile il mito di un’avanguardia autocosciente ed eroica 
nella sua tensione verso il futuro. […] Quindi, durante la prima metà del 
Diciannovesimo secolo e anche successivamente, il concetto di avanguardia – sia in 
termini politici sia culturali – era poco più che una versione radicalizzata e 
fortemente utopica della modernità29. 
 
Ecco allora che, paradossalmente, la critica alla società borghese portata avanti 
dal modernismo artistico trova sia le proprie condizioni di possibilità sia le proprie 
concrete modalità di realizzazione nell’apparato valoriale eretto dalla modernità. A 
partire dalle sue fondamenta filosofico-scientifiche nel ‘600 (l’idea di autonomia della 
ragione nell’elaborazione dei suoi principi), fino ad arrivare alle dinamiche economiche 
                                                                
26 D. Harvey, The Condition of Postmodernity. An Inquiry into the Origins of Cultural Change, Basil 
Blackwell, Oxford 1989, tr. it M. Viezzi: La crisi della modernità, il Saggiatore, Milano 2010, p. 37. 
27 Anche questa definizione è di Charles Jencks: The Post-Avant-Garde, op. cit., p. 122. 
28 Cfr. H. Rosenberg, The Tradition of the New, Thames and Hudson, London 1962. 
29 M. Calinescu, Five Faces of Modernity, op. cit., p. 95 (traduzione mia). 
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e materiali che dalla Rivoluzione industriale in poi sono alla base del progresso inteso 
come costante mutamento, la modernità porta con sé quel culto auto-creativo e fluido 
dell’identità che verrà assorbito, seppur con una funzione critica, anche dal modernismo 
artistico. Ciò ha portato alcuni dei più importanti teorici del postmodernismo a 
sottolineare la continuità tra modernismo e cultura borghese, affermando che 
l’avanguardia «riflette il dinamismo del capitalismo, le sue nuove ondate di distruzione 
e costruzione»30.  
Questi presupposti teorici, per i quali il movimento materiale della 
modernizzazione e quello artistico del modernismo sono considerati speculari, vengono 
del resto ripresi dallo stesso Marshall Berman nella sua descrizione-celebrazione della 
modernità. Come sottolinea il filosofo americano, infatti, i principi fondamentali del 
Moderno inteso come auto-espansione del soggetto e rinnovamento continuo delle 
condizioni di esistenza possono essere rintracciati in alcune figure paradigmatiche della 
storia della cultura Occidentale. Tra queste c’è sicuramente il Faust di Goethe, che 
assurge al ruolo di eroe della modernità proprio a causa della sua insaziabilità 
conquistatrice e creatrice.  
Ciò che va ricordato, del personaggio di Faust, è che in esso trova espressione 
una perfetta sintesi tra la crescita del sé intesa come processo spirituale e la crescita del 
sistema economico, materiale e sociale che trova nella prima la sua condizione di 
possibilità. Proprio l’elevazione spirituale dell’individuo è descritta, nel Faust, attraverso 
dei connotati che diverranno poi tipici della cultura romantica. Ecco allora che, come 
nelle analisi di Campbell sui nessi tra la modernità e una cultura del sentimentalismo e 
delle emozioni, anche nel Faust viene tracciata una linea che dal romanticismo conduce 
alla modernizzazione come processo allo stesso tempo spirituale e materiale, laddove il 
secondo, appunto, non avrebbe luogo in assenza del primo.  
Nello specifico, Berman sottolinea come il patto di Faust col diavolo, con 
Mefistofele, non sia funzionale soltanto all’ottenimento, da parte del primo, di una serie 
di beni ed agi materiali, bensì anche al raggiungimento di una dilatazione del proprio sé 
                                                                
30 C. Jencks, The Post-Avant-Garde, op. cit., p. 127 (traduzione mia). L’avanguardia, insomma, risulterebbe 
concettualmente e praticamente legata alla modernizzazione capitalista, e a parere di questi autori il 
compito del postmodernismo sarebbe proprio quello di effettuare «una radicale messa in questione di 
quei presupposti che connettono il modernismo e l’avanguardia alla mentalità della modernizzazione» (A. 
Huyssen, Mapping the Postmodern, in The Post-Modern Reader, op. cit., p. 31, traduzione mia). 
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in grado di abbracciare tutti gli aspetti dell’umano, una crescita illimitata dell’io intesa 
come processo dinamico e mai concluso31. 
In questo modo, però, ecco che l’auto-espansione di Faust acquista una 
dimensione di esteriorità. Egli non desidera solo l’arricchimento interiore, l’elevazione 
spirituale intima, ma aspira ad una coscienza oggettuale che concepisca il rapporto tra 
l’io e il non-io in termini dialettici. Se il primo si dilata attraverso la conoscenza del 
secondo, questo processo sarà poi funzionale alla trasformazione del secondo da parte 
del primo. L’io conosce il mondo, ma lo conosce per poi intervenire su di esso. Per questo 
motivo 
 
una delle idee più originali e feconde del Faust goethiano, è quella secondo cui 
esiste un’affinità tra l’ideale culturale dell’evoluzione dell’io e il concreto 
movimento sociale verso lo sviluppo economico. […] Faust, non diversamente da 
noi, scopre che l’unico mezzo a disposizione dell’uomo moderno per trasformare 
se stesso è quello di trasformare radicalmente l’intero universo fisico, sociale e 
morale in cui vive32. 
 
Il legame col romanticismo viene rintracciato da Berman nella scena in cui Faust 
trova finalmente la forza mentale per compiere il passaggio dal mondo interiore a quello 
esteriore, per liberare le sue energie spirituali e indirizzarle verso la realtà. Prima di 
allora, egli vive con sofferenza crescente la sua condizione di uomo di cultura, di scienza, 
apprezzato da tutti per le sue doti intellettuali e circondato da manoscritti, libri, dipinti. 
Per raggiungere questa profondità spirituale, infatti, sta pagando il prezzo di quello che 
percepisce come un progressivo isolamento. In questo quadro, comincia ad avvertire 
l’inanità delle sue conquiste intellettuali, che non gli consentono di contribuire ad un 
cambiamento concreto della realtà che lo circonda. Preso dalla disperazione, è sul punto 
di suicidarsi, ma appena prima di ingerire il fatale veleno ode dall’esterno uno 
scampanio e un coro di angeli che annunciano la domenica di Pasqua.  
La scena risveglia in lui un turbinio di sentimenti che lo portano a rinunciare ai 
suoi intenti, delle sensazioni legate alla memoria involontaria che, come sottolinea 
                                                                
31 M. Berman, Tutto ciò che è solido svanisce nell’aria, op. cit., pp. 59-60. 
32 Ibidem, p. 60. 
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Berman, saranno al centro dell’opera di Proust un secolo più tardi. Egli rientra così in 
contatto con il proprio universo infantile, adolescenziale, quell’universo fatto di 
innocenza e meraviglia che Baudelaire assocerà al flâneur e al suo insaziabile desiderio 
di conoscenza, e che costituirà la cifra dell’io celebrato dal romanticismo. Riconquistato 
il contatto con un sentire autentico, Faust è ora totalmente rigenerato, e può finalmente 
liberare delle energie spirituali che fino a quel momento erano bloccate all’interno della 
sua coscienza, mettendole al servizio del mondo. 
Berman evidenzia come, in questa scena, vi sia un chiaro collegamento tra il 
progetto romantico di liberazione della psiche e quello moderno di liberazione 
dell’uomo attraverso la ricostruzione del suo universo materiale, economico e sociale. 
Molti scrittori del Novecento avvertirebbero una totale contraddizione tra il Faust 
paladino della modernizzazione e l’infanzia spirituale ed emozionale da lui riconquistata, 
ma ciò non vale per Goethe, che sottolinea invece l’intima compenetrazione tra questi 
due elementi.   
Faust realizza quindi un passaggio dal privato al pubblico, dall’auto-espansione 
della propria coscienza al contributo per l’evoluzione della società. Una volta operata la 
metamorfosi, eccolo all’opera per scalfire l’ordine pre-moderno, corporativo, statico e 
gerarchico nel quale si trova a vivere: espone a Mefistofele i suoi progetti per la bonifica 
di alcune aree, l’implementazione di un’agricoltura intensiva, la costruzione di dighe, 
canali, porti, e altro ancora. Per poterli realizzare concretamente, stipula poi un patto 
politico con un imperatore che, in cambio delle sue doti, gli concede la piena libertà di 
modernizzare le terre in suo possesso. Da questo momento Faust organizza in maniera 
meticolosa un lavoro mastodontico che sarà funzionale al passaggio da una società ed 
un’economia pre-moderne, basate sulla ciclicità statica della produzione e 
sull’immobilità dei rapporti sociali, al loro corrispettivo moderno fatto di grandi opere, 
dinamismo, sfruttamento delle risorse naturali in funzione del progresso. 
L’unione tra modernità spirituale e materiale, trova quindi nella figura di Faust 
una delle sue espressioni più compiute. Come si è accennato parlando delle 
avanguardie, il comune denominatore tra le due è costituito proprio dallo spirito di 
trasformazione e dal culto del nuovo, che fanno sì che la contestazione spirituale ai valori 
borghesi poggi sulle stesse fondamenta che quei valori hanno edificato. E come già si 
metteva in luce, la trasformazione perpetua in nome del rifiuto della tradizione, dei 
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valori consolidati, dei codici preesistenti, corre sempre il rischio di scivolare in una 
cultura del narcisismo estetico nella quale l’io è a caccia di esperienze conoscitive e 
sensoriali funzionali alla propria espansione. Un soggetto che, in fin dei conti, proprio 
come nel narcisismo primario descritto da Freud, fatica a tracciare dei confini tra il 
proprio sé e un mondo avvertito solo come suo riflesso. Un soggetto che, riprendendo 
l’opposizione di Kierkegaard tra etico ed estetico, è totalmente privo di criteri morali che 
gli prescrivano qualcosa di diverso dalla propria crescita. Un soggetto che, per dirla con 
Dostoevskij, crede che tutto sia permesso. 
Anche nel Faust la contraddizione è presente: la sua vicenda di evolutore e 
modernizzatore, come rileva Berman, si conclude infatti con l’assassinio di una coppia 
di anziani, Filemone e Bauci, che si rifiuta di abbandonare l’unico appezzamento di 
terreno non ancora in suo possesso. Uno spicchio di territorio totalmente superfluo per 
i suoi progetti, che egli potrebbe benevolmente lasciare ai due anziani senza danno 
alcuno, ma che lo ossessiona al punto da spezzare la resistenza della coppia 
commissionando a Mefistofele il loro omicidio. 
Per Berman, questo episodio è l’emblema della «tragedia dell’evoluzione», di 
quello scatenamento di forze malvagie che tolgono ad un io completamente liberato da 
ogni tipo di vincolo la percezione del limite, che lo costringono a non fermarsi di fronte 
a nulla per non arrestare quel flusso di mutamento perpetuo che costituisce la sua unica 
ragion d’essere33. Come lo spirito rischierebbe di inaridirsi se abdicasse anche solo per 
un attimo al riposo intellettuale, così la modernizzazione economica non può tollerare 
zone d’ombra che sfuggano alla sua impresa. Tutto avviene sotto l’egida di quell’assenza 
di limite propria della cultura del narcisismo estetico, e che trova nella liberazione 
assoluta del soggetto, nell’assenza di un’etica basata sull’altro, sull’intersoggettività, 
nonché nel suo sentimentalismo di stampo romantico che accompagna la modernità e 
che viene messo in luce da Berman così come da Campbell, le sue condizioni di 
possibilità. 
L’unione tra spirituale e materiale, per Berman, riguarda tanto il Faust di Goethe 
quanto l’opera di Marx. Se nel primo caso la critica ha troppo spesso dimenticato 
                                                                
33 Ibidem, pp. 89-95 
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l’aspetto della modernizzazione legato alle trasformazioni economiche, di Marx non è 
invece stato sottolineato a sufficienza l’elemento spirituale: 
 
Se si cerca di collocare Marx all’interno di questo dualismo, si scoprirà che egli 
occupa un ruolo estremamente importante nella letterature che riguarda la 
modernizzazione. […] Nella letteratura sul modernismo, invece, a Marx non viene 
riconosciuto alcun ruolo. […] Eppure, più ci si accosta a ciò che in concreto affermò 
Marx e meno questo dualismo ha ragione di esistere. Si consideri un’immagine 
come questa: ‘Tutto ciò che è solido si dissolve nell’aria’. La portata cosmica e la 
grandiosità visionaria di quest’immagine la sua potenza altamente concentrata e 
drammatica, le sfumature vagamente apocalittiche, l’ambiguità del suo punto di 
vista – il calore capace di distruggere è anche energia in eccesso, sovrabbondanza 
di vita – sono tutte qualità che si considerano peculiari dell’immaginazione 
modernista. Coincidono perfettamente con ciò che ci aspettiamo di trovare in 
Rimbaud o in Nietzsche, in Rilke o in Yeats34. 
 
Sono questi i motivi che spingono Berman a propugnare addirittura un’unione 
tra marxismo e modernismo, nonché tra lo spirito prometeico, celebrato da Marx, e 
quello incarnato da figure come Orfeo e Narciso. Queste, a parere di alcuni critici della 
modernizzazione capitalista come Herbert Marcuse, rappresentano l’idea di uno 
sviluppo non compulsivo, non basato cioè sul principio di prestazione, bensì orientato 
sull’armonia uomo-natura, sulla liberazione della creatività degli individui35. Come rileva 
giustamente Berman, è lo stesso Marx ad abbracciare questi ideali quando parla della 
crescita dell’insieme delle capacità degli individui, del libero sviluppo di ciascuno come 
condizione del libero sviluppo di tutti36. 
Resta tuttavia il fatto che l’unione tra Prometeo e Narciso è rappresentativa 
anche di quella fusione, nella modernità, tra principi razionalisti e sentimentalisti 
ampiamente messi in luce in questo capitolo, entrambi alimentati da un culto 
soggettivistico dell’auto-creazione che rifiuta la dimensione temporale del passato e che 
erige la ricerca del nuovo a suo criterio guida. Nel caso di Berman, come accennato, il 
                                                                
34 Ibidem, p. 120. 
35 Cfr. H. Marcuse, Eros and Civilization. A Philosophical Inquiry into Freud, The Beacon Press, Boston 1955, 
tr. it. L. Bassi: Eros e civiltà, Einaudi, Torino 1968. 
36 M. Berman, Tutto ciò che è solido svanisce nell’aria, op. cit., pp. 160-161. 
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tentativo di recupero della modernità non va nella direzione di un oblio dell’etica, poiché 
per il filosofo americano è necessario applicare i principi del moderno ad un contesto 
realmente intersoggettivo, comunitario. Tuttavia, è chiaro come l’orizzonte moderno 
abbia al suo interno una serie di caratteristiche che possono far credere che sia esso la 
culla della cultura del narcisismo estetico, e che la postmodernità non rappresenti altro 
che l’appendice di un percorso, quello dello svuotamento dell’etica a beneficio 
dell’affermazione estetica dell’individuo, iniziato in realtà molto tempo prima.  
Ciò conduce a quella che potremmo definire la lettura “continuista” per quanto 
riguarda il rapporto tra Moderno e Postmoderno, una lettura sposata da molti interpreti 
tra cui lo stesso Berman, il quale ha messo in luce come la società post-industriale, 
generalmente associata al postmodernismo, sia speculare a quella moderno-industriale 
dal punto di vista del legame tra progresso tecnologico ed economico e cultura del 
rinnovamento continuo. Se nella descrizione di Marx risaltavano, all’interno dell’analisi 
dei processi di scoperta e innovazione propri della modernità, i macchinari industriali, il 
telegrafo, la canalizzazione dei fiumi, le ferrovie, oggi si potrebbe aggiungere a questa 
lista la cibernetica, l’energia nucleare, la computerizzazione, le biotecnologie. Ciò che 
rimarrebbe immutato, appunto, sarebbe il processo di incessante trasformazione e la 
ricerca della novità, all’opera tanto nella seconda metà dell’Ottocento quanto un secolo 
più tardi37. 
Anche dal punto di vista del legame, analizzato in questo capitolo, tra forme 
spirituali/artistiche e materiali, diversi autori hanno evidenziato come la svolta dell’arte 
modernista provocata dalle avanguardie, e la conseguente perdita di aura dell’opera 
d’arte, rappresentino un processo di popolarizzazione dell’estetica che verrà proseguito 
ed intensificato nel postmodernismo38.  
                                                                
37 M. Berman, Why modernism still matters, in S. Lash, J. Friedman (ed.), Modernity and Identity, Blackwell, 
Oxford/Cambridge (USA) 1992, pp. 34-35. Dello stesso avviso è Margaret Rose, che sottolinea come molti 
dei processi economici generalmente associati al postmodernismo rappresentino in realtà un 
prolungamento di alcune dinamiche, legate allo sviluppo tecnologico e alla divisione del lavoro, all’opera 
già durante la fase industriale moderna. Cfr. M. Rose, The post-modern and the post-industrial, Cambridge 
University Press, Cambridge 1992, p. 28. 
38 Anche all’interno della teoria critica francofortese, notoriamente assai ostile ai meccanismi 
dell’industria culturale e all’esaurimento della sacralità e della trascendenza delle forme artistiche 
all’opera nella postmodernità, risalta infatti la figura di Walter Benjamin come filosofo che vincola la 
politicizzazione dell’arte alla sua perdita di aura (Cfr. W. Benjamin, Das Kunstwerk im Zeitalter seiner 
technischen Reproduzierbarkeit, in Schriften, Suhrkamp, Frankfurt am Main 1955, tr. it. E. Filippini:  L’opera 
d’arte nell’epoca della sua riproducibilità tecnica, Einaudi, Torino 1974.). Ecco allora che la cultura 
popolare, del tutto svalutata da autori come Adorno e Marcuse, riacquista con Benjamin quel potenziale 
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Ma soprattutto, ed è quello che più ci interessa in relazione alla questione del 
legame tra etica ed estetica, la continuità modernità-postmodernità viene ricondotta da 
alcuni studiosi alla questione dell’estetizzazione della vita quotidiana, un processo che 
sarebbe all’opera già nel Moderno e che si completerebbe poi nel Postmoderno.  
Secondo Mike Featherstone, ad esempio, esso non riguarda solamente la 
popolarizzazione dell’arte propugnata dalle avanguardie, ma anche il principio secondo 
il quale è possibile trasformare la vita individuale in un’opera d’arte. Per Featherstone 
«una tale etica della vita […] può essere rintracciata negli scritti del tardo diciannovesimo 
secolo di Peter e Wilde»39. Le teorie di Oscar Wilde rimandano infatti all’idea di un 
individuo che persegue la propria realizzazione in molteplici forme, tra cui quella, 
privilegiata, della ricerca di sensazioni sempre nuove. In questo, il suo estetismo 
anticiperebbe la sensibilità postmoderna, in cui l’estetizzazione del quotidiano rimanda, 
anche qui, all’auto-espansione sensoriale dell’io. 
Più in generale, nella modernità opererebbero già alcuni di quei meccanismi 
legati all’immediatezza sensoriale, al visivo, all’inconscio, che in un articolo del 1988 
                                                                
critico che era già stato messo in luce dalle avanguardie del primo Novecento come Surrealismo e 
Dadaismo. Come scrive Lash, Benjamin abbraccia diversi principi delle avanguardie moderniste, come ad 
esempio le tecniche del collage e del montaggio, volte a far risaltare il valore artistico degli oggetti banali, 
quotidiani, proprio attraverso quei meccanismi che li reinseriscono in contesti inconsueti. Questa 
valorizzazione degli elementi prosaici e popolari è allora per Lash ciò che avvicina Benjamin al 
postmodernismo, e che rende quest’ultimo una sostanziale prosecuzione dei movimenti artistici 
modernisti che rifiutano l’esteticismo e l’art pour l’art (S. Lash, Modernismo e postmodernismo, op. cit., 
pp. 182-189). Che le avanguardie siano precorritrici del postmodernismo è anche la tesi di Huyssen, 
Mapping the Postmodern, in The Post-Modern Reader, op. cit., pp. 40-72. Gregory Ulmer sostiene che le 
tecniche di collage e montaggio siano alla base di quello che definisce il “postcriticismo”, che costituirebbe 
il nucleo del postmodernismo. Il montaggio, a suo parere, genera un effetto di lettura indecidibile che 
oscilla sempre tra la presenza e l’assenza, esattamente ciò che persegue Jacques Derrida quando, in Glas, 
utilizza la nozione di gramma per affermare che i vari significanti non hanno una corrispondenza biunivoca 
con dei significati, bensì possono essere continuamente spezzati e riattaccati in nuove combinazioni. Cfr. 
G. Ulmer, The Object of Post-Criticism, in H. Foster (ed.), The Anti-Aesthetic. Essays on Postmodern Culture, 
Bay Press, Port Townsend-Washington 1983, pp. 99-100. Partendo da un punto di vista parzialmente 
differente, anche Lyotard ritiene che esista una significativa continuità tra modernismo e 
postmodernismo in ambito estetico, e che essa vada rintracciata soprattutto nell’opera delle avanguardie. 
In questo caso, il filosofo francese si riferisce a quella che egli definisce “l’estetica del sublime”, quella 
pittura astratta che mira a rappresentare l’impresentabile e che, a suo parere, costituisce la teologia 
nonché l’assioma fondante delle avanguardie moderniste. Il postmodernismo, allora, avrebbe il compito 
di rivitalizzare questa estetica del sublime, che all’interno del modernismo avrebbe perso la sua spinta 
iniziale ossificandosi in un’estetica della rappresentazione. Per Lyotard, quindi, «inteso in questo senso, il 
postmodernismo non è il modernismo giunto alla fine ma il modernismo allo stato nascente – e questo 
stato è costante» (J.-F. Lyotard, Le Postmoderne expliqué aux enfants, Galilée, Paris 1986, tr. it. A. Serra: 
Il postmoderno spiegato ai bambini, Feltrinelli, Milano 1987, pp. 21-22). 
39 M. Featherstone, Postmodernism and the aesthetization of everyday life, in Modernity and Identity, op. 
cit., p. 269 (traduzione mia). 
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Scott Lash, sulla scia di alcune teorie di Lyotard, considerava tipici di una cultura figurale 
propria del Postmoderno40. Secondo Lash, questa cultura è alimentata proprio dal 
processo di de-differenziazione di cui si parlava nell’introduzione, e che provoca 
l’estetizzazione di tutte le sfere della società, laddove col termine estetizzazione si 
intende la prevalenza delle immagini, l’investimento immediato del desiderio negli 
oggetti che è favorito proprio dal figurale, e che si oppone al mantenimento di una 
distanza cognitivo-razionale. Cinema, televisione, pubblicità, la cultura del consumo in 
generale, sono tutti elementi che favoriscono questa immersione nel desiderio e nelle 
sensazioni irriflesse.  
Ma come nota Featherstone, e come è già stato messo in luce attraverso l’analisi 
di Campbell, l’estetizzazione della vita quotidiana così intesa può essere ricondotta a 
quella cultura del consumo che si sviluppa già nelle grandi città dell’Ottocento, che 
assurgono a simboli dello stile di vita promosso dal capitalismo industriale41. E ancora, 
già negli scritti sulle metropoli, la moda, le merci, di autori prettamente moderni come 
Simmel e Baudelaire, si può rintracciare questo concetto di estetizzazione basato sui 
processi primari e sul figurale. Come nota Frisby, infatti42, la descrizione simmeliana del 
distanziamento intellettuale dell’abitante della metropoli opera esclusivamente come 
difesa rispetto ad uno scenario, quello moderno, in cui il bombardamento di immagini e 
stimoli è ormai un dato di fatto43.  
Ecco allora che il narcisismo estetico, patologia della postmodernità che 
porterebbe allo svuotamento dell’etica e di qualsiasi prospettiva intersoggettiva, 
                                                                
40 S. Lash, Discourse or figure? Postmodernism as a regime of signification, in «Theory, Culture and 
Society», 5 : 2-3, 1988, pp. 311-336. 
41 M. Featherstone, Postmodernism and the aesthetization of everyday life, op. cit., p. 273. 
42 D. Frisby, Fragments of Modernity. Theories of Modernity in the Work of Simmel, Kracauer and 
Benjamin, Polity Press, Cambridge 1985, tr. it. U. Livini: Frammenti di modernità. Simmel, Kracauer, 
Benjamin, Il Mulino, Bologna 1992. 
43 Un processo che, del resto, Simmel rileva anche nelle sue analisi sul ruolo della moda e delle esposizioni 
universali nella società del suo tempo. Entrambi i fenomeni evidenziano a suo parere quel continuo 
desiderio di novità e quell’appiattimento della temporalità sul presente delle sensazioni immediate che 
caratterizzano lo scenario moderno (Cfr. G. Simmel, Die Mode, in Philosophische Kultur, Alfred Krönen, 
Leipzig 1911, tr. it. M. Licata: La moda, in Moda e metropoli, op. cit., pp. 7-50; ID., Über 
Kunstausstellungen, in «Unsere Zeit», n. 26, 1890, pp. 474-480, tr. it.: Sulle esposizioni d’arte, in Estetica 
e sociologia. Lo stile della vita moderna, Armando, Roma 2006, pp. 60-71, ID., Berliner Gewerbe-
Ausstellung, in «Die Zeit», n. 95, 1896, tr. it.: Esposizione industriale berlinese, in Estetica e Sociologia, op. 
cit., pp. 78-85). 
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affonderebbe le sue radici già nella modernità44, e tra le due fasi storico-culturali non 
sarebbe possibile riscontrare una totale discontinuità: 
 
Molte delle caratteristiche associate all’estetizzazione della vita quotidiana 
postmoderna hanno una base nella modernità. Il predominio di immagini, 
liminalità, le intensità vivide caratteristiche delle percezioni infantili, di coloro che 
recuperano da una malattia, degli schizofrenici ecc., così come i regimi figurali di 
significazione, tutte queste cose hanno dei paralleli nelle esperienze della 
modernità per come sono descritte da Baudelaire, Benjamin e Simmel. In questo 
senso, possiamo mostrare i legami tra modernismo e postmodernismo come fa 
Lyotard quando afferma che il postmodernismo ‘non è il modernismo alla sua fine 
ma al suo stato nascente, e che questo stato è costante’. Mentre Lyotard si riferisce 
al modernismo artistico e assume una prospettiva kantiana sulla postmodernità, 
legata al tentativo delle avanguardie di rappresentare l’irrappresentabile, noi 
possiamo estendere il parallelo agli spettacoli e agli ambienti simulati del ventesimo 
secolo, i centri commerciali, i grandi magazzini, i parchi a tema, Disneyworld e così 
via. Tutti questi luoghi hanno molte caratteristiche in comune con i grandi 
magazzini, le gallerie commerciali, le fiere mondiali ecc., descritti da Benjamin, 
Simmel e altri45. 
 
Partendo dal legame tra processi spirituali ed economico-materiali, che abbiamo 
evidenziato attraverso quegli autori che considerano le avanguardie artistiche 
espressione del medesimo culto del nuovo celebrato dalla borghesia capitalista, è allora 
possibile sostenere che l’estetizzazione degli spazi urbani, sociali, la materializzazione 
dell’estetica nei luoghi della modernità, sia speculare al processo di estetizzazione della 
soggettività moderna. Quest’ultima, schiacciata sul presentismo delle sensazioni 
immediate, risulterebbe secondo questa lettura del tutto funzionale a quello spirito 
consumista, edonista e narcisista rintracciabile tanto nella modernità quanto nel 
romanticismo.  
                                                                
44 Featherstone affronta questi temi anche in: Consumer Culture and Postmodernism, Sage, London 1991, 
tr. it. S. Camara, M. Guercini e V. Kay: Cultura del consumo e postmodernismo, Seam, Roma 1994. 
45 M. Feathersone, Postmodernism and the aesthetization of everyday life, op. cit, p. 281. 
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L’estetica dell’io, in quest’ottica, verrebbe elevata a criterio guida di una società 
tutta protesa al rinnovamento, all’espansione concepita sia come miglioramento delle 
condizioni di vita sia come arricchimento continuo di un soggetto ormai privo di limiti, 
come nel caso di Faust. Ad essere assente, in questo quadro, sarebbe l’etica intesa come 
proiezione intersoggettiva di un’individualità preoccupata non solo della propria auto-
espansione, ma anche della cura dell’altro. Un atteggiamento, quest’ultimo, che implica 
uno stato di “passività”, condizione di possibilità affinché l’io venga contaminato dal 
non-io. Se è vero infatti che il soggetto moderno si espande attraverso la conoscenza del 
mondo, è anche vero però che questo processo risulta esclusivamente attivistico, legato 
all’espressività individuale. Mancando di una dimensione passiva ed accogliente, tale 
processo può quindi risultare speculare all’affermazione di un narcisismo estetico che 
vede nel mondo esterno un mero mezzo per l’ingrossamento della soggettività 
individuale.  
Un io siffatto, ovviamente, non potrà dotarsi di un reale sentimento di 
preoccupazione e cura per l’altro se non come momento secondario, subordinato e 
tutto sommato superfluo. Seguendo questa linea interpretativa, insomma, il narcisismo 
estetico e lo svuotamento dell’etica nascerebbero con la modernità, e la condizione 





















Non c’è dubbio che il Moderno, nella sua apparentemente paradossale fusione 
di razionalità ed edonismo, di progettualità prometeica ed estetismo delle sensazioni, 
potesse già manifestare alcuni sintomi propri di una cultura del narcisismo. Allo stesso 
modo, come rilevato attraverso l’analisi di Featherstone, è evidente come alcuni 
fenomeni legati a doppio filo con il processo di modernizzazione industriale, come 
l’affacciarsi del consumismo nonché l’erosione dell’appartenenza a comunità e contesti 
tradizionali e la crescente autonomia individuale del soggetto, fossero in qualche modo 
anticipatori di alcune delle patologie che i critici della cultura, dalla seconda metà del 
ventesimo secolo, hanno cominciato ad ascrivere alla società globale e post-industriale.  
Tuttavia, è altrettanto chiaro come esistano elementi di forte discontinuità tra 
modernità e postmodernità, e come essi non permettano di sovrapporre ed identificare 
del tutto la cultura del narcisismo originata dal culto del novum, tipica del Moderno, con 
quella del Postmoderno, di cui analizzeremo le caratteristiche in questo paragrafo. 
Anticipando alcuni temi, diciamo subito che il narcisismo postmoderno si differenzia da 
quello moderno poiché elimina, dalla ricerca della novità e del rinnovamento continui, 
l’elemento eroico, prometeico, e finisce per conservare un’ideologia del mutamento 
intesa esclusivamente come realizzazione di piccoli cambiamenti marginali in uno 
scenario ormai del tutto appiattito sul presente e privo di reali possibilità trasformatrici.  
Se quindi, nel Moderno, era possibile rintracciare una paradossale parentela tra 
Prometeo e Narciso, nel Postmoderno lo spirito prometeico si ritirerebbe del tutto, e il 
narcisismo estetico non risulterebbe più solo un elemento frammisto al primo, bensì 
catalizzerebbe in maniera esclusiva la sensibilità individuale. Privato dell’aspetto 
prometeico, insomma, il Postmoderno sancirebbe il trionfo definitivo dell’estetica della 
sensazione sull’etica. Quest’ultima, nel Moderno, seppur svincolata da paradigmi 
normativi, era comunque presente ed intesa come realizzazione di forme di progresso, 
emancipazione, esito di sforzi compiuti da individui disposti a sacrificare parte del loro 
piacere immediato per il raggiungimento di risultati futuri. 
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La postmodernità, insomma, sarebbe il regno di quello che Elena Pulcini ha 
definito un «individuo senza passioni»46, non più in grado di lottare per plasmare il 
proprio destino e vittima di un ottundimento sensoriale che lo porta all’indifferenza 
etica, all’assenza di preoccupazione per la sorte degli altri, ad un narcisismo vuoto fatto 
di astrazione, assenza di coinvolgimento, ricerca del piacere inteso come salvaguardia di 
piccoli comfort quotidiani47. 
Alla base di questa intensificazione del narcisismo estetico, e di questo 
svuotamento definitivo dell’etica, ci sarebbe come detto quella separazione tra 
Prometeo e Narciso i quali, nella simbologia della cultura moderna, rappresentavano 
appunto l’elemento progettuale e quello transitorio, effimero. Proprio partendo dalla 
celeberrima e già citata definizione della modernità data da Baudelaire, è infatti 
possibile notare come in essa convivessero il fuggevole, il frammentario, e la dimensione 
dell’eterno. Essere moderni, per Baudelaire, non voleva dire infatti solo perdersi 
nell’effluvio di sensazioni della metropoli, ma anche ricercare, in ciò che è mutevole e 
passeggero, l’elemento assoluto, immutabile, in particolare attraverso la trasfigurazione 
del dato immediato resa possibile dall’arte. 
Ecco allora che, sulla scia di quell’equiparazione tra mutamenti nella sfera 
materiale e processi artistico-spirituali che è stata riconosciuta operare nella modernità, 
è possibile equiparare la metà eterna del moderno per Baudelaire all’afflato prometeico 
che accompagnò il processo di modernizzazione associato alla rivoluzione industriale. 
Allo stesso modo, la mentalità eroica, progettuale e finalistica simboleggiata da 
Prometeo, è quella che animava le forme artistiche della modernità che si ponevano in 
antagonismo rispetto alla cultura borghese, e che, come detto, erano rappresentate in 
particolare dalle avanguardie, le quali miravano appunto al sovvertimento dell’ordine 
esistente, a forgiare un’umanità nuova, purificata dalla malattia utilitaristica del 
razionalismo calcolante. 
Nella modernità, insomma, l’elemento eterno descritto da Baudelaire sarebbe 
pienamente presente, a partire dalla sfera estetica e artistica48. Ciò è evidenziato, del 
                                                                
46 E. Pulcini, L’individuo senza passioni. Individualismo moderno e perdita del legame sociale, Bollati 
Boringhieri, Torino 2001. 
47 Di Elena Pulcini si veda anche: La cura del mondo. Paura e responsabilità nell’età globale, Bollati 
Boringhieri, Torino 2009. 
48 È la tesi di David Lyon in: Postmodernity, Open University Press, Buckingham 1999, p. 39. 
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resto, anche da importanti teorici del postmodernismo, che sottolineano come 
quest’ultimo non rifiuti in toto il modernismo, ma cerchi in qualche modo di epurarlo da 
un senso teleologico del progresso percepito ormai come obsoleto. Il postmodernismo, 
insomma, non può accettare per questi autori ciò che, nella modernità, era diventato 
espressione di uno spirito dogmatico49. Al contrario della sensibilità moderna, quindi, 
che considerava l’orientamento dell’umanità in senso unidirezionale, rivolto cioè verso 
una meta esclusiva, un fine ultimo, il postmodernismo rivendicherebbe la 
multidirezionalità non solo dei percorsi, ma anche dei fini dell’uomo50. 
In questo modo, però, assieme alla teleologia viene a smarrirsi anche 
quell’afflato etico identificato appunto con la figura di Prometeo e con l’idea della 
realizzazione futura di progetti di palingenesi, rinnovamento, ottenuti col sudore della 
fronte e con la rinuncia a comodità ed agi immediati e più facili da ottenere, ma che se 
perseguiti vanificherebbero gli sforzi titanici in direzione dell’emancipazione e del 
progresso umani. Ne risulta come detto uno slittamento del culto del nuovo, che non 
viene del tutto scalfito, ma che si appiattisce su piccoli cambiamenti marginali in cui 
svanisce qualsiasi intento rivoluzionario. Questo fenomeno, che come vedremo molti 
autori associano al postmodernismo, viene spesso abbinato anche al passaggio dal 
modo di produzione e dai valori tipici della società industriale ai loro analoghi nella 
cosiddetta società post-industriale51. 
Quest’ultima viene generalmente identificata con la transizione da un’economia 
basata sulla produzione di beni, tipica appunto della società industriale, ad un’economia 
centrata sui servizi, che diventa progressivamente dominante nei decenni successivi al 
secondo conflitto mondiale. Una delle più accurate descrizioni della società post-
industriale è quella fornita da Daniel Bell, che sottolinea come l’industrialismo fosse 
orientato su ritmi di produzione meccanici e su una massimizzazione della produzione 
stessa, un’organizzazione basata sull’importanza del ruolo, più che della persona, e 
modellata sul criterio dell’efficienza. Con la società post-industriale, al centro non c’è 
più la quantità di beni prodotti, ma un concetto più ampio di benessere misurato su 
servizi e comfort, nonché su mansioni che privilegiano la persona e la sua educazione, la 
                                                                
49 A. Huyssen, Mapping the postmodern, op. cit. p.33. 
50 C. Jencks, The Post-Avant-Garde, op. cit., p. 128. 
51 Sui primi usi dell’espressione “post-industriale” si veda: M. Rose, The post-modern and the post-
industrial, op. cit., pp. 20-25. 
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sua formazione52. Più in generale, sono cinque le caratteristiche fondamentali con cui 
Bell descrive la società post-industriale: il già citato passaggio all’economia dei servizi, la 
preminenza di una classe lavoratrice tecnica e professionale, la centralità della 
conoscenza come fonte di innovazione, l’importanza della tecnologia, nonché dei 
processi di decision-making eseguiti da chi possiede quel capitale di conoscenze teoriche 
e tecniche53.  
Il focus sullo sviluppo tecnologico rende chiaro come esistano diversi elementi di 
continuità tra la fase industriale e post-industriale dell’economia, ma anche come in 
quest’ultima la tecnologia sia ormai diventata quella dell’informatizzazione, delle reti, 
dei networks, che anche nel funzionamento del sistema economico generano processi 
del tutto nuovi rispetto al capitalismo industriale come quello del lavoro immateriale, 
del movimento anche questo immateriale di beni, capitali, di quella che insomma viene 
definita “fine dello spazio” e che si accompagna ai processi legati alla globalizzazione54.  
A questo, come accennato, bisogna aggiungere l’allargamento della sfera di 
circolazione di capitali, merci e oggetti in generale, che avviene ora su scala non più 
nazionale ma globale. Per Lash e Urry, ciò determina la fine del capitalismo 
«organizzato» e l’avvento di un capitalismo «disorganizzato», laddove con questa 
espressione si sottolinea come la crescente velocità di movimento di soggetti e oggetti 
e l’allargamento delle distanze diventino fenomeni non più prevedibili e gestibili, nonché 
sempre meno vincolati al controllo della politica e degli stati nazionali55. 
 Poiché, inoltre, la fase post-industriale è caratterizzata da uno sviluppo 
tecnologico che va verso l’informatizzazione e la società dei networks, la sempre più 
rapida e globale circolazione degli oggetti diventa soprattutto una circolazione di 
artefatti culturali e di segni, veicolata da strumenti come le televisioni e i computer. Per 
Lash e Urry, che riportano qui le tesi della critica neomarxista, questi oggetti 
                                                                
52 D. Bell, The coming of post-industrial society, in The post-modern reader, op. cit., p. 12. 
53 Ibidem, p. 2. 
54 Sul versante neomarxista, tutti questi fenomeni sono stati analizzati proprio per evidenziare il passaggio 
da una classe lavoratrice operaia a quella più tecnica e dotata di capitale culturale e conoscenze 
specialistiche propria del settore dei servizi (Cfr. A. Touraine, La société post-industrielle. Naissance d’une 
société, Denoël, Paris 1969, tr. it. R. Bussi: La società post-industriale, Il Mulino, Bologna 1970; A. Gorz, 
Critique du capitalisme quotidien, Galilée, Paris 1973, tr. it. G. Mughini: Critica al capitalismo di ogni 
giorno, Jaca Book, Milano 1973). 
55 S. Lash, J. Urry, The End of Organized Capitalism, Polity Books, Cambridge 1987. 
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“culturalizzati” e questi segni, a causa del loro sovraccarico e della loro velocità di 
movimento, si spogliano spesso di qualsiasi significato, poiché privi di un messaggio e di 
una funzione che risultino sensati per il ricevente. Gli individui, come nella descrizione 
di Simmel, diventano quindi blasé, e questa fase economico-culturale, definita da Lash 
e Urry «postmoderna», costituirebbe appunto un’esagerazione ed un’intensificazione di 
alcuni processi tipici della modernità56. 
Sempre riportando le tesi della critica neomarxista (la posizione di Lash sul 
postmodernismo infatti, come vedremo, è assai più positiva), che analizzeremo più a 
fondo nel prossimo capitolo, Lash sottolinea infine come il legame tra tutti gli elementi 
che abbiamo preso in considerazione finora, ovvero la terziarizzazione dell’economia, i 
mezzi di comunicazione elettronici, la circolazione di artefatti culturali e di segni, una 
classe lavoratrice dotata di capitale conoscitivo e di formazione per svolgere determinati 
compiti nel settore dei servizi, il legame tra questi elementi insomma produca una nuova 
borghesia che diventa il pubblico ideale della società postmoderna. Si tratta infatti di 
classi medie post-industriali che 
 
hanno un’intera gamma di fonti d’identità differenti da quelle dei raggruppamenti 
di più antica data e sono portate a percepire i propri ‘interessi ideali’ in termini di 
una gamma completamente diversa di simbolismi e di una gamma completamente 
diversa di oggetti culturali […]. Di conseguenza il populismo e la centralità 
dell’immagine tipica del postmodernismo risulta più affascinante per i nuovi 
raggruppamenti di quanto non lo sia per la vecchia élite57.  
 
Quest’ultima, infatti, poteva essere ancora considerata affine ai parametri 
elevati della cultura modernista. Ciò non vale per la nuova borghesia post-industriale, 
espressione di una società di massa stabilizzatasi su standard culturali medi che hanno 
inglobato anche quelli che, un tempo, erano i fruitori della cultura alta. Si tratta di una 
borghesia che Lash definisce «statica»58, aggettivo che esprime al meglio l’esaurimento 
della forza propulsiva che, nel capitalismo della modernità industriale, spingeva nel 
campo economico alla realizzazione di grandi progetti, mentre in quella artistico 
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generava le utopie di emancipazione e sovvertimento dell’ordine sociale esistente. Il 
pubblico della borghesia post-industriale, invece, è interessato quasi esclusivamente al 
consumo di prodotti culturali popolari, come il cinema hollywoodiano o la Pop Art, 
contribuendo così a scrivere la parola fine sul carattere di dannazione e trascendenza 
della sfera artistico-estetica.  
Questo scenario, insomma, sarebbe funzionale alla promozione di una cultura 
“morbida”, quella di un narcisismo estetico che, come detto, scivola lentamente verso 
un appagamento dell’io fatto di piccoli piaceri quotidiani, di comfort, di un benessere 
medio generalizzato in cui non è più necessario lottare per un progresso che, nella 
sostanza, è già stato realizzato. Narciso e Prometeo, insomma, con l’avvento della 
società post-industriale firmerebbero il loro atto di separazione. O meglio: il secondo 
scomparirebbe per lasciare campo libero al primo, e la cultura del narcisismo si 
trasformerebbe da cultura dell’attivismo di un soggetto romantico pregno di 
sentimentalismo, immaginazione, tensione verso una meta, a cultura statica orientata 
alla difesa del proprio comodo spazio privato e alla ricerca di piaceri facili da ottenere. 
In questo secondo scenario, ancora più che nel primo, l’etica intesa come 
preoccupazione e cura per l’altro scomparirebbe, proprio a causa dell’ottundimento 
sensoriale di individui non più in grado di lottare per progetti comuni, e ormai incapaci 
di provare passioni realmente intersoggettive ed etiche quali l’empatia, la compassione, 
il sentimento di mancanza e quindi di bisogno dell’altro.  
Ma perché questa forma di narcisismo estetico, questo apparato passionale e 
sensoriale rivolto esclusivamente all’io (nella forma morbida appena descritta) e mai al 
noi che porterebbe alla fine dell’etica, perché tutte queste caratteristiche della società 
post-industriale possono essere ricondotte anche al postmodernismo? Per rispondere a 
questa domanda è necessario ripercorrere brevemente la genesi del concetto di 
Postmoderno, nonché richiamare quelli che possono essere considerati i principali 
riferimenti teorici alla base di questo paradigma filosofico-culturale. L’operazione di per 
sé è ovviamente complessa, dal momento che la categoria di postmodernità è stata 
impiegata per descrivere un’enorme vastità di fenomeni in molti casi del tutto 
incomparabili tra loro, diventando così una sorta di definizione-ombrello da impiegare 
laddove un concetto o un evento risulta di difficile classificazione. 
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In ogni caso, al di là di alcuni iniziali utilizzi del termine nell’ambito della teoria 
della letteratura, come quello dello scrittore spagnolo Federico de Onis che definiva il 
postmodernismo come una reazione agli eccessi del modernismo letterario59, il primo 
importante e sistematico uso dell’espressione è considerato quello dello storico inglese 
Arnold Toynbee nel suo A Study of History, un’opera in più volumi uscita tra il 1939 e il 
196160. È in particolare negli ultimi tomi, quelli pubblicati negli anni ’50, che Toynbee 
utilizza il concetto di “epoca postmoderna” per descrivere un mutamento di sensibilità 
e di paradigma culturale che, nella seconda metà dell’Ottocento, stava mettendo in crisi 
le fondamenta razionaliste e cristiane della modernità occidentale.  
Toynbee rilevava infatti in una serie di fenomeni, tra cui lo sviluppo di saperi di 
matrice anti-positivista come la psicologia, l’antropologia e la sociologia, il passaggio 
dallo spirito scientista moderno ad un modello cognitivo, morale e sociale basato su 
principi quali l’anarchia, l’intuizione, finanche l’irrazionalismo vero e proprio. Per lo 
storico inglese, la postmodernità segnava il ritorno ad una sensibilità mitica e poetica 
che la modernità aveva cercato di sopprimere. Questo sorta di inconscio collettivo 
verrebbe nuovamente fuori in un’epoca storica caratterizzata, tra le altre cose, dalla 
progressiva presa di potere delle civiltà non-occidentali, dotate di un apparato valoriale 
e culturale alternativo rispetto a quello, di matrice razionalista, affermatosi con la 
modernità scientifica.  
Appare subito evidente come la periodizzazione di Toynbee lo portasse a definire 
“postmoderno” un periodo storico che, generalmente, viene associato alla 
modernizzazione industriale e al modernismo culturale. Per questo motivo la sua analisi 
viene spesso abbinata a quella di Oswald Spengler, che ne Il tramonto dell’Occidente si 
riferiva appunto alla fase di decadenza della civiltà occidentale, sebbene con una 
diagnosi per certi versi opposta, ovvero legata all’esaurimento della Kultur faustiana 
volta a trasformare il mondo e la sua sostituzione con una Zivilization espressione 
dell’appiattimento della cultura su valori materiali e borghesi, quei valori che inglobano 
gli aspetti deteriori, statici, della mentalità scientifica, che conducono ad una società 
morbida e alla fine della storia intesa come spinta al rinnovamento61. 
                                                                
59 F. de Onis, Antologia de la poesia española e hispanoamericana (1882-1932), Hernando, Madrid 1934. 
60 A. J. Toynbee, A Study of History. Vol. I-XII, Oxford University Press, Oxford 1939-1961. 
61 Cfr. O. Spengler, Der Untergang des Abenlandes. Umrisse einer Morphologie der Weltgeschichte 
[1918-22], C.H. Beck, München 1923, tr. it.: Il tramonto dell’Occidente, Guanda, Parma 1995. 
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Le conclusioni di Toynbee, in realtà, sono assai meno pessimistiche, dal 
momento che per lo storico inglese il cambio di paradigma culturale favorito dal 
postmodernismo contiene numerose possibilità positive ed emancipative. Anche in 
questo, così come nella sua analisi sullo slittamento dallo scientismo modernista ai 
principi di anarchia e pluralismo, la lettura di Toynbee risulta anticipatrice del modo in 
cui il concetto di “Postmoderno” viene a forgiarsi soprattutto a partire dagli anni ’60 del 
Novecento. Proprio in quel decennio, infatti, cominciano a presentarsi delle condizioni 
storiche e culturali, quelle appunto legate allo sviluppo società post-industriale, che 
minano alla base i progetti delle avanguardie, sempre più assorbite in una cultura di 
massa legata all’intrattenimento e ai valori della società borghese. Per Matei Calinescu, 
dagli anni ‘60 vengono meno i presupposti stessi che, anche nell’etimologia della parola, 
qualificano le avanguardie come tali, ovvero l’essere in anticipo rispetto alla sensibilità 
del proprio tempo e l’avere un nemico contro cui combattere.  
Per realizzare la prima delle due condizioni, infatti, è necessaria una filosofia della 
storia diretta verso una meta, un fine, esattamente ciò che viene meno nello scenario 
del tardo capitalismo, e che segna il punto di stacco più rilevante tra modernità e 
postmodernità. Allo stesso tempo, nel contesto appiattito della società 
dell’intrattenimento, laddove tutto è schiacciato sui valori di una cultura media, anche 
le provocazioni delle avanguardie possono risultare non tanto scioccanti, quanto 
piuttosto divertenti. Gli artisti che sfidavano i canoni sociali vigenti, si trovano ora 
improvvisamente, e contro la loro volontà, ad avere successo, ad essere apprezzati 
anche da chi veniva da loro considerato un nemico62.  
La popolarizzazione dei canoni estetici che fa da sfondo a tali fenomeni, in quegli 
anni, non è evidenziata solo dai critici del postmodernismo, come analizzeremo meglio 
nei capitoli successivi, ma è anche rivendicata con orgoglio da alcuni dei principali teorici 
di questa nuova sensibilità. È il caso di Leslie Fielder, che nel 1965 utilizza il termine 
“postmodernismo” per qualificare un atteggiamento anti-elitario che, a suo parere, è 
giusto cominci a pervadere la produzione artistica e letteraria, nonché quella 
accademica. Per Fielder, è giunta l’ora di abbandonare l’immaginario dell’artista 
maledetto, poco apprezzato dal pubblico poiché promotore di modelli estetici elevati e 
                                                                
62 M. Calinescu, Five Faces of Modernity, op. cit., pp. 121-122. 
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impossibili da comprendere per le masse, e passare invece ad una progressiva 
popolarizzazione della cultura in grado di raggiungere la gente comune anche attraverso 
l’abbandono dei canoni seriosi dell’arte elitaria63.  
Nello stesso periodo, Susan Sontag scrive le celebri note sull’arte Camp, ovvero 
quello stile decorativo e kitsch basato sul gusto per l’ostentazione, l’esagerazione, e che 
per la scrittrice americana ha il compito di veicolare una sensibilità disimpegnata, 
depoliticizzata, di celebrare cioè il trionfo dello stile sul contenuto e di convertire infine 
il serio nel frivolo64. Sebbene Sontag, nel testo, non utilizzi esplicitamente il concetto di 
postmodernismo, questo e altri saggi raccolti nel volume Contro l’interpretazione, in 
particolare quelli sulla sostituzione di una sensibilità discorsiva, tipica del moderno, con 
una sensibilità figurale, sono stati considerati da diversi interpreti precursori del 
paradigma postmoderno65. 
Un decennio più tardi un altro dei profeti del postmodernismo, il teorico della 
letteratura Ihab Hassan, afferma che sebbene esso, per il suo spirito irriverente, possa 
essere associato alle avanguardie e definito quindi «neoavanguardia», a differenza dei 
movimenti modernisti del primo Novecento propone un canone estremamente più 
popolare, e quindi non assimilabile a quello, ancora elitario da un punto di vista artistico 
e formale, delle avanguardie stesse66. Più in generale, nel corso degli anni ’70 il 
paradigma postmoderno comincia a venire associato sempre di più ad alcuni principi, 
come quelli di indeterminazione, anarchia, immanenza, frammentarietà, discontinuità, 
che lo stesso Hassan formula in alcuni dei suoi principali scritti teorici67. 
                                                                
63 L. Fiedler, The Collected Essays of Leslie Fielder, Stein and Day, New York 1971. 
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65 Come già rilevato in precedenza, è il caso di Lash in: Discourse or figure? Postmodernism as a regime of 
signification, op. cit. 
66 I. Hassan, The culture of postmodernism, in «Theory, Culture and Society», 2/3, 1985, pp. 119-131. 
67 Si veda almeno: I. Hassan, Paracriticisms. Seven Speculations of the Times, University of Illinois Press, 
Urbana 1975; ID., The Postmodern Turn: Essays in Postmodern Theory and Culture, Ohio State University 
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di Andreas Huyssen, che sottolinea come la cultura pop promossa dal postmodernismo sfidi l’arte 
istituzionalizzata e il concetto di egemonia socio-culturale che essa rappresenta. Questa sfida, a parere di 
Huyssen, negli anni ’60 sarebbe stata portata avanti da una vasta gamma di forme artistiche popolari, 
giovanili ed espressione della controcultura quali il pop vernacolare, l’acid rock, lo street theatre, il rock 
and roll, il folk (su questi temi si veda anche: D. Hebdige, Subculture. The Meaning of Style, Routledge, 
London 1981, tr. it. P. L. Tazzi: Sottocultura. Il fascino di uno stile innaturale, Costa & Nolan, Genova 1983). 
E ancora, i postmodernisti, nel promuovere queste forme culturali alternative, condividono per Huyssen 
l’entusiasmo degli avanguardisti degli anni ’20 per lo sviluppo tecnologico, rivelandosi così tutt’altro che 
ostili ad alcuni degli elementi fondanti non solo della modernizzazione, ma anche del successivo passaggio 
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Come è noto, anche nel campo dell’architettura il concetto di “Postmoderno” 
assume, sempre a partire dagli anni ’60, il senso di un’opposizione ai canoni formalisti e 
razionalisti del modernismo e del cosiddetto “stile Internazionale”. In quest’ottica, 
l’architettura postmoderna punta alla valorizzazione dell’eclettismo, della varietà degli 
stili, nonché al recupero delle tradizioni. L’idea è insomma quella di promuovere la 
differenza, la disseminazione di modelli in grado di fondersi tra loro e di esprimere la 
ricchezza culturale di un contesto locale, in modo da rigettare l’omologazione degli 
strumenti espressivi promossa dal formalismo dell’architettura modernista. Un 
tentativo che, in alcuni dei pionieri del postmodernismo architettonico, va a braccetto 
proprio con la popolarizzazione della cultura, e che porta l’eclettismo stilistico a fondersi 
con le espressioni più tipiche del capitalismo maturo quali la pubblicità, il commerciale, 
la metropoli68. 
L’idea di postmodernismo come superamento dell’omologazione dei linguaggi è 
al centro anche di quella che è considerata la sua prima importante formulazione 
filosofica, ovvero quella di Jean-François Lyotard ne La condizione postmoderna69. Qui 
Lyotard definisce il postmodernismo come lo scetticismo verso le meta-narrazioni che 
hanno strutturato il discorso filosofico moderno, ovvero quei sistemi di pensiero che 
pretendevano di fornire spiegazioni onnicomprensive quali Illuminismo, Idealismo o 
Marxismo. Tutti questi movimenti e sistemi filosofici, infatti, contenevano dei principi 
unitari in base ai quali inglobare il senso della realtà (la ragione, lo spirito, le leggi 
materialiste). La postmodernità segna l’esaurirsi di questi grandi racconti e, 
contestualmente, dei progetti emancipativi che i sistemi filosofici intesi come saperi 
universalizzanti portano con sé. 
                                                                
alla società post-industriale (Cfr. A. Huyssen, Mapping the Postmodern, op. cit. Dello stesso autore si veda 
anche: After the Great Divide. Modernism, Mass Culture, Postmodernism, Indiana University Press, 
Bloomington-Indianapolis 1986). 
68 Ci riferiamo qui soprattutto agli scritti di Robert Venturi come: Complexity and Contradiction in 
Architecture, The Museum of Modern Art, New York 1966, tr. it. R. Gorjux e M. Rossi Paulis: Complessità 
e contraddizioni nell’architettura, Dedalo, Bari 1980; R. Venturi, D. S. Brown, S. Izenour, Learning from Las 
Vegas. The Forgotten Symbolism of Architectural Form, MIT Press, Cambridge (USA) 1977, tr. it. M. Sabini: 
Imparare da Las Vegas. Il simbolismo dimenticato della forma architettonica, Quodlibet, Macerata 2010. 
La più importante tematizzazione di un movimento postmoderno in architettura è quella di Charles Jencks 
in: The language of Post-Modern Architecture, Academy Editions, London 1977. 
69 J.-F. Lyotard, La Condition postmoderne. Rapport sur le savoir, Minuit, Paris 1979, tr. it. C. Formenti: La 
condizione postmoderna. Rapporto sul sapere, Feltrinelli, Milano 1981. 
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La legittimazione dei discorsi scientifici, di conseguenza, non dovrà più avvenire 
sulla base universale della ricerca del consenso, bensì su quella locale del dissidio, 
ovvero sulla varietà dei giochi linguistici la cui validità è misurata dalle regole stabilite 
all’interno di uno specifico contesto, e la cui eterogeneità è considerata una risorsa e 
non un ostacolo per i processi conoscitivi.  
Da questa rapida panoramica appare chiaro come il postmodernismo contenga 
in sé quegli elementi di rottura con un certo finalismo ed una certa teleologia ancora 
presenti nel concetto di progresso per come era stato elaborato e praticato nell’epoca 
moderna. L’idea delle molteplici direzioni verso le quali può tendere l’azione umana, 
nonché quella della molteplicità irriducibile ad unità dei contesti locali e delle narrazioni 
che vi si producono, aprono quindi le porte per quella frammentarietà ed eterogeneità 
che, dai critici della postmodernità, viene tacciata di relativismo, indifferenza nei 
confronti dei criteri di consenso che il discorso filosofico e scientifico dovrebbero invece 
assumere come stella polare70. 
 A livello sociale, ciò si traduce in una critica a quella che è considerata una forma 
di inazione, l’impossibilità cioè di concepire, come avveniva nella modernità, dei reali 
progetti di sovvertimento dell’ordine esistente o di realizzazione di fini superiori, e il 
ripiegamento su un gioco estetico privo di scopo e principi etici che diventerebbe la cifra 
del postmodernismo inteso sia come filosofia sia come paradigma storico-sociale.  Il 
postmodernismo, secondo questa lettura, si avvicinerebbe ai concetti di fine della 
storia71 o di post-histoire. Quest’ultimo, elaborato dal sociologo Arnold Gehlen72, 
esprime ciò che Gianni Vattimo descrive come 
                                                                
70 È nota a questo proposito la critica rivolta al postmodernismo da Jürgen Habermas, nonché la sua 
definizione della modernità come “progetto incompiuto”. Cfr. J. Habermas, Die Moderne. Ein 
unvollendetes Projekt, in Kleine politische Schriften, Suhrkamp, Frankfurt am Main 1981, pp. 444-464, 
tradotto parzialmente in Italiano con il titolo Moderno, postmoderno e neoconservatorismo, in 
«Alfabeta», 22 (1981), pp. 15-17. ID., Die philosophische Diskurs der Moderne. Zwölf Vorlesungen, 
Suhrkampf, Frankfurt am Main. 1985, tr. it. E. Agazzi e E. Agazzi: Il discorso filosofico della modernità. 
Dodici lezioni, Laterza, Roma-Bari 1987. 
71 Che deve la sua paternità principalmente a Francis Fukuyama e al suo The End of History and the Last 
Man, Free Press, New York 1992, tr. it. D. Ceni: La fine della storia e l’ultimo uomo, Rizzoli, Milano 1992. 
72 Si veda: A. Gehlen, Die Säkularisierung des Forstscrifts [1967], in Gesamtausgabe. Einblicke, 
Klostermann, Frankfurt am Main 1978, tr. it.: La secolarizzazione del progresso, in «La politica», n. 1, 1985, 
pp. 53-61; ID., Über kulturelle Kristallisation, in Studien zur Anthropologie und Soziologie, Neuwied, Berlin 
1963, pp. 311-328, tr. it: Della cristallizzazione culturale, in P. Prini (ed.), Il mondo di domani, Roma, Abete, 




la condizione in cui ‘il progresso diventa routine’: le capacità umane di disporre 
tecnicamente della natura si sono intensificate, e si vanno intensificando ancora, a 
tal punto che, mentre sempre nuovi risultati diverranno raggiungibili, la capacità di 
disposizione e pianificazione li renderà sempre meno ‘nuovi’. Già ora, nella società 
dei consumi, il rinnovamento continuo (degli abiti, degli utensili, degli edifici) è 
fisiologicamente richiesto per la pura e semplice sopravvivenza del sistema; la 
novità non ha nulla di ‘rivoluzionario’ e sconvolgente, è ciò che permette che le 
cose vadano avanti nello stesso modo. C’è una specie di ‘immobilità’ di fondo nel 
mondo tecnico […]73. 
 
Le condizioni del capitalismo maturo, insomma, ovvero lo sviluppo tecnologico 
portato allo stadio dell’informatizzazione e dell’immaterialità ed i processi legati alla 
società dei consumi, genererebbero questa situazione di stasi intesa come “fine del 
nuovo”, ovvero di quell’elemento che, nella modernità, costituiva il motore dell’azione 
individuale e sociale. In realtà, come è già stato evidenziato, il “nuovo” non sparisce del 
tutto nella condizione postmoderna, ma si appiattisce su piccoli cambiamenti marginali 
che non scuotono nelle fondamenta alcun tipo di ordine costituito. Dal punto di vista del 
narcisismo estetico, ciò implica un passaggio dall’attivismo auto-espansivo della 
modernità a quella che Arthur Kroker e David Cook considerano la condizione 
dell’«ultimo uomo» per come è descritta da Nietzsche, quella cioè di un soggetto 
all’esclusiva ricerca di comfort74. Per i due autori, questa condizione è tipica dell’abitante 
dell’ordine postmoderno degli anni ’70-’80, ed è visibile tanto in America quanto in 
Europa75. 
Tuttavia la centralità attribuita, nel pensiero postmoderno, ai giochi linguistici 
locali, alla specificità di culture che si vogliono far rivivere sottraendole all’astrazione 
universalizzante della modernità, rende chiaro come non sia possibile ridurre il 
Postmoderno stesso ad una forma di passività a-politica e di narcisismo estetico. È infatti 
necessario includere, all’interno di questo paradigma, anche il concetto di un’identità 
                                                                
73 G. Vattimo, La fine della modernità, Garzanti, Milano 1985, p. 15.  
74 A. Kroker, D. Cook, The Postmodern Scene. Excremental Culture and Hyper-Aesthetics, Macmillan, 
London 1988, p. 186. 
75 I due autori riprendono qui le tesi esposte da George Grant in: Time as History, University of Toronto 
Press, Toronto 1995. 
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che si forma in relazione alla particolarità del luogo e, di conseguenza, l’idea di una vera 
e propria rinascita del locale76. 
Non solo, ma il tentativo di restituire importanza alla concretezza dei singoli 
contesti va di pari passo con un recupero del passato che si contrappone 
all’appiattimento temporale sul presente tipico dell’ideologia del novum all’opera nella 
modernità. Se in quest’ultima l’astrazione universalizzante si intrecciava con il 
presentismo, nel Postmoderno la centralità del luogo è intesa anche dal punto di vista 
delle tradizioni locali e, di conseguenza, determina un’estensione all’indietro del tempo 
funzionale ad una rivitalizzazione del passato. Il postmodernismo, insomma, opererebbe 
sempre nel punto di tensione tra rinnovamento e conservazione, laddove quest’ultimo 
termine sarebbe inteso nella sua piena valenza estetica e politica come contrafforte 
rispetto al teleologismo astratto ed universale del pensiero modernista. Come sottolinea 
Jencks, attraverso un’analisi allo stesso tempo concettuale ed etimologica,  
 
se ‘moderno’ viene dal latino modo, che significa ‘proprio ora’, ‘postmoderno’ 
ovviamente significa ‘dopo ciò che è soltanto nell’ora’ – qualcosa di ulteriore o al di 
fuori del mero presente. Questo attacco alla forma presente è motivato dall’idea di 
vivere a cavallo del tempo, in un continuum storico e culturale che si distende nel 
futuro. Si tratta di una negazione della piattezza di ciò che è chiamato 
‘presentismo’, e un’insistenza sul fatto che la memoria e l’evoluzione sono presenti 
nel nostro universo in un modo che il modernismo culturale spesso disconosce77. 
 
Il postmodernismo può quindi essere inteso, in opposizione al culto del nuovo 
della modernità, come “shock del vecchio”78, uno stile che, dalla letteratura 
all’architettura79 fino alla filosofia, fa propri principi come quelli del citazionismo, 
dell’eclettismo. Da un certo punto di vista, ciò si lega alla questione prima citata della 
“fine della storia”: se tutto è già stato sperimentato, se non esistono più reali possibilità 
di innovazione, se non c’è più spazio per l’ideologia del novum dei moderni, l’unica 
                                                                
76 È la tesi, tra gli altri, di David Ley in: Modernism, postmodernism and the struggle for place, in J. Agnew, 
J. Duncan (ed.), The Power of Place, Unwin Hyman, London 1989, p. 44-65. 
77 C. Jencks, What is Post-Modernism?, Academy Edition, London 1986, p. 14 (traduzione mia). 
78 Si veda su questo: L. Hutcheon, A Poetic of Postmodernism: History, Theory, Fiction, Routledge, London-
New York 1988, pp. 22-36. 
79 Sul recupero del passato e del locale nell’architettura postmoderna: P. Portoghesi, What is the 
Postmodern?, in The Post-Modern Reader, op. cit. 
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maniera per creare qualcosa di originale è quella di far apparire il nuovo attraverso il 
vecchio, di inserire quest’ultimo in composizioni e contesti mai provati prima in modo 
che, sebbene già noto, esso risulti in qualche modo differente rispetto al passato80.  
Esisterebbero quindi due tipi di culture postmoderne del tutto antitetiche tra 
loro: quella appiattita sulla società dei consumi, che genera cioè individui inerti, vittime 
passive dei meccanismi di potere del capitalismo maturo, e quella critica, che attraverso 
la rivalorizzazione del locale opera come forma di resistenza all’omologazione e dà voce 
alle minoranze, alle subculture, a diverse forme di antagonismo81. Se la prima favorisce 
l’egemonia delle classi medie borghesi e produce identità fisse, statiche, la seconda può 
portare a forme di resistenza decentralizzate come quelle dei movimenti sociali. 
L’opposizione alle meta-narrazioni implicherebbe infatti un’attenzione nei confronti di 
ogni tipo di diversità. Anche le lotte portate avanti dai movimenti femministi, o quelle 
per i diritti degli omosessuali, in quest’ottica potrebbero essere definite pienamente 
“postmoderne”82. 
È chiaro quindi come la critica del postmodernismo consideri il recupero dei 
localismi un fenomeno assai più marginale, se non quasi ininfluente, rispetto alla 
continuità culturale tra postmodernismo e consumismo post-industriale. In alcuni casi, 
viene messo in luce come la centralità attribuita al luogo possa scadere in una forma di 
provincialismo e di autoreferenzialità che santifica il frammento, e che in questo non 
                                                                
80 Celebre, a questo proposito, è la descrizione del postmodernismo di Umberto Eco. Per Eco l’originalità, 
in epoca postmoderna, può essere conservata solo rivisitando ironicamente il passato: «Ma arriva il 
momento che l’avanguardia (il moderno) non può andare oltre, perché ha ormai prodotto un 
metalinguaggio che parla dei suoi impossibili testi (l’arte concettuale). La risposta post-moderna al 
moderno consiste nel riconoscere che il passato, visto che non può essere distrutto, perché la sua 
distruzione porta al silenzio, deve essere rivisitato: con ironia, in modo non innocente. Penso 
all’atteggiamento post-moderno come a quello di chi ami una donna, molto colta, e che sappia che non 
può dirle ‘ti amo disperatamente’ perché lui sa che lei sa (e che lei sa che lui sa) che queste frasi le ha già 
scritte Liala. Tuttavia c’è una soluzione. Potrà dire: ‘Come direbbe Liala, ti amo disperatamente’. A questo 
punto, avendo evitata la falsa innocenza, avendo detto chiaramente che non si può più parlare in modo 
innocente, costui avrà però detto alla donna ciò che voleva dirle: che la ama, ma che la ama in un’epoca 
di innocenza perduta. Se la donna sta al gioco, avrà ricevuto una dichiarazione d’amore, ugualmente. 
Nessuno dei due interlocutori si sentirà innocente, entrambi avranno accettato la sfida del passato, del 
già detto che non si può eliminare, entrambi giocheranno coscientemente e con piacere al gioco 
dell’ironia… Ma entrambi saranno riusciti ancora una volta a parlare d’amore» (U. Eco, Postille a Il nome 
della rosa, Bompiani, Milano 1984, pp. 38-39). 
81 Su questo si veda: K. Robins, Tradition and Translation: National Culture in its Global Context, in J. Corner 
e S. Harvey (ed.), Enterprise and Heritage: Crosscurrents of National Culture, Routledge, London-New York 
1991, pp. 21-44.  
82 D. Harvey, La crisi della modernità, op. cit., p. 60. 
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sarebbe lontana dalla visione fascista della Gemeinschaft, oltre a rappresentare, nel 
contesto post-bellico, una forma di resistenza assai tenue ai flussi del capitalismo 
globale, all’interno del quale queste culture locali verrebbero comunque facilmente 
assorbite83. 
Più in generale, la critica del postmodernismo rileva come la popolarizzazione 
delle forme artistiche e culturali che agisce all’interno di questo paradigma non sfugga 
alla presa del consumismo, della commercializzazione, di quei meccanismi del tardo 
capitalismo che risultano in ogni caso coessenziali alla definizione di “Postmoderno”. In 
altri termini la popolarizzazione della cultura, seppur considerata una potenziale forma 
di resistenza, per una sorta di eterogenesi dei fini farebbe invece il gioco dei meccanismi 
di omologazione della società post-industriale. Rigettando le distinzioni tra cultura alta 
e bassa, opponendosi all’intellettualismo e al razionalismo della modernità, il 
postmodernismo finirebbe insomma per essere il miglior alleato di un sistema di potere, 
quello tardo-capitalista, che prolifera proprio grazie all’abbassamento di tutte le forme 
culturali su un piano medio, quello del consumo di massa e del pop84. 
Questa panoramica ci conduce sulla traccia principale che vorremmo seguire nel 
presente lavoro, ovvero quella dei diversi sensi che, nello scenario postmoderno, può 
assumere l’espressione “etica dell’estetica”. Isolare, come fa buona parte della critica 
neoconservatrice e neomarxista, il senso deteriore di “postmodernismo”, significa 
                                                                
83 Ibidem, p. 426. 
84 In questo quadro, il tentativo postmoderno di riconciliare le forme artistiche con la cultura popolare 
costituirebbe la realizzazione rovesciata e beffarda dei progetti delle avanguardie del primo Novecento. 
Come rileva Peter Bürger, infatti, «un’arte che non sia più separata dalla vita concreta, ma che da questa 
prenda in tutto e per tutto le mosse, perde con la distanza dalla prassi vivente anche la capacità di 
criticarla. All’epoca dei movimenti storici d’avanguardia il tentativo di superare la distanza tra arte e vita 
pratica poteva ancora rivendicare illimitatamente il pathos del progressismo storico. Nel frattempo però 
con l’industria culturale si è verificato un falso superamento del distacco tra arte e vita, per cui diviene 
anche evidente la contraddittorietà dell’impresa avanguardistica» (P. Bürger, Theorie der Avantgarde, 
Suhrkamp, Berlin 1974, tr. it. A. Buzzi e P. Zonca: Teoria dell’avanguardia, Bollati Boringhieri, Torino 1990, 
pp. 60-61). La fase del tardo capitalismo e del postmodernismo, insomma, sarebbe una fase di 
postavanguardia, in cui l’unione tra arte e vita implica l’assorbimento delle forme artistiche nel 
commerciale. Anche i tentativi di far rivivere le idee delle avanguardie, come nel caso degli happenings, 
espressioni contemporanee dell’arte extra-museale propugnata dagli avanguardisti, in quest’ottica 






concepire il soggetto in termini estetici. L’individuo estetico, infatti, per come ne parlava 
già Kierkegaard, è incapace di andare al di là dell’immediatezza delle proprie sensazioni.  
L’aisthesis, il sentire, è dunque qui inteso come assenza di riflessione e, di 
conseguenza, assenza di meccanismi difensivi attraverso i quali le persone sono in grado 
di criticare attivamente, e non di subire passivamente, le imposizioni del mercato e 
l’omologazione all’interno di una cultura media. La popolarizzazione delle forme 
culturali ed artistiche, in quest’ottica, farebbe pienamente il gioco di un sistema sociale 
che prolifera proprio producendo individui estetici, soggetti schiavi dell’immediatezza 
irriflessa delle proprie emozioni. La perdita di aura, infatti, equivarrebbe alla riduzione 
di tutte le forme culturali a mero intrattenimento, e al conseguente smarrimento di 
senso critico da parte del pubblico. 
Ciò determinerebbe, come si è visto, un’etica del narcisismo estetico intesa non, 
come avveniva nella modernità, nei termini attivistici di un culto del novum funzionale 
all’auto-espansione dell’io, bensì come indifferenza a tutto ciò che esula dalla sfera 
privata dei piccoli piaceri individuali, incapacità cioè di interessarsi non solo a progetti di 
cambiamento della società ormai avvertiti come utopici, ma anche alla sorte altrui. 
L’individuo postmoderno, seguendo questa lettura, mancherebbe quindi di quegli 
elementi allo stesso tempo riflessivi ed emozionali che costituirebbero una mediazione 
rispetto alla ricerca egoistica del proprio benessere. Come nel caso del soggetto 
moderno, quello postmoderno sarebbe un individuo estetico nel senso 
dell’immediatezza irriflessa della propria esperienza sensoriale. A differenza del primo, 
tuttavia, il secondo incarnerebbe un edonismo morbido paradossalmente ancor più 
privo di sentimenti morali, poiché espressione dell’incapacità di concepire impegni di 
lungo periodo per i quali possa valere la pena rinunciare ad una parte del piacere 
immediato. 
Il narcisismo estetico modernista, come è stato evidenziato, era bilanciato 
dall’afflato prometeico di una società ancora alla ricerca di utopie umanistiche e dunque 
proiettata non solo sul presente del novum, ma anche sul futuro. Paradossalmente, il 
rifiuto postmoderno del presentismo modernista non determinerebbe un incremento 
della sostanza etica, bensì un suo definitivo svuotamento, poiché porterebbe alla 
cancellazione del futuro e ad un recupero del passato inteso prevalentemente come 
eclettismo degli stili, gioco estetico. Prometeo, insomma, con la postmodernità 
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uscirebbe totalmente di scena, e l’espressione “etica dell’estetica” verrebbe ad 
assumere il senso di un’etica dell’immediatezza irriflessa che santifica il sentire 
mediocremente borghese, individualista, indifferente ed insensibile rispetto ai problemi 
degli altri. L’etica dell’estetica postmodernista, insomma, rappresenterebbe la fine della 
morale intesa nel suo riferimento all’intersoggettività, al noi, alla comunità.  
La popolarizzazione delle forme artistiche (il neo-avanguardismo postmoderno 
come capovolgimento parossistico e beffardo dei progetti delle avanguardie) 
giocherebbe in questo un ruolo fondamentale. Abbassare lo standard estetico può 
portare ad un contemporaneo abbassamento di quello morale. L’arte, infatti, perdendo 
la sua funzione liberatrice, emancipatrice, seria ed etica, e trasformandosi in 
intrattenimento, verrebbe ridotta, anche qui, a gioco estetico. Un processo che, del 
resto, è in alcuni casi addirittura rivendicato con orgoglio da alcuni dei pionieri del 
paradigma postmoderno come la già citata Susan Sontag. Sempre nelle Note su Camp, 
infatti, Sontag distingue tra le diverse sensibilità artistiche che percorrono l’epoca 
storica che va dal modernismo all’arte Camp, prodromo del canone postmoderno: 
 
La prima sensibilità, quella dell’alta cultura, è fondamentalmente moralistica. La 
seconda, quella delle sensazioni estreme, rappresentata da tanta arte 
contemporanea di ‘avanguardia’, acquista forza da una tensione tra passione 
morale e passione estetica. La terza, Camp, è totalmente estetica. Camp è 
un’esperienza coerentemente estetica del mondo. Rappresenta la vittoria dello 
‘stile’ sul ‘contenuto’, dell’’estetica’ sulla ‘morale’, dell’ironia sulla tragedia85. 
 
Si trova qui proprio la celebrazione di un estetismo a-etico che, per i critici del 
postmodernismo, rappresenta la cifra di questo paradigma storico-culturale. La morale, 
caratteristica fondamentale dell’alta cultura e in tensione con l’estetica nelle 
avanguardie, scompare del tutto in un’arte, quella Camp, le cui peculiarità rimandano a 
quegli aspetti di intrattenimento e frivolezza che, come si è visto, modellano il 
postmodernismo nella sua contiguità con la società post-industriale. Nei prossimi 
capitoli cercheremo allora di vedere più nel dettaglio in che modo le diverse scuole 
intellettuali, come quella neoconservatrice e quella neomarxista, caratterizzino il 
                                                                
85 S. Sontag, Note su “Camp”, op. cit., p. 376.  
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postmodernismo come assorbimento della sfera etica in quella estetica. Ciò risulterà 
propedeutico all’analisi di alcune teorie dichiaratamente postmoderne che considerano 
l’etica in tutto e per tutto come una “estetica delle sensazioni”, che riducono cioè il 
giudizio morale, in un’epoca in cui vengono meno i riferimenti normativi, ad una 








Postmodernismo: fine dell’etica e trionfo dell’estetica 
  
2.1 La critica neoconservatrice 
 
 
La maggior parte delle questioni affrontate finora, riguardanti la distinzione tra il 
narcisismo estetico della modernità e quello della postmodernità, sono presenti nella 
critica al postmodernismo portata avanti dalla scuola neoconservatrice. Quest’ultima 
può essere identificata con un atteggiamento intellettuale di sostanziale nostalgia per 
una serie di valori in diverse maniere associabili all’epoca moderna, e del tutto smarritisi, 
a parere degli autori che ne fanno parte, con l’avvento della sensibilità postmoderna. Si 
tratta di un tipo di critica che emerge soprattutto a partire dagli anni ’60, ovvero proprio 
in concomitanza con il progressivo affermarsi del concetto e delle pratiche postmoderni. 
Utilizzeremo quindi la definizione di “neoconservatorismo” solo da un punto di vista 
culturale ed estetico, e prenderemo in considerazione esclusivamente i critici della 
cultura che possono essere fatti rientrare all’interno di questo paradigma, prescindendo 
dal significato più prettamente politico che l’espressione ha assunto nel corso del 
tempo. 
Diversi autori neoconservatori si focalizzano sulla questione dell’arte, 
rivendicando l’autonomia di una sfera, quella estetica, che nella modernità si 
caratterizzava per il suo carattere di trascendenza, di superiorità rispetto all’utilitarismo 
gretto e strumentale delle classi medie, e dunque in contrapposizione con alcuni dei 
principali valori legati alla modernizzazione industriale. Il pensiero neoconservatore, 
tuttavia, contiene al suo interno anche una posizione parzialmente diversa, quella cioè 
che associa la corruzione degli standard morali nella postmodernità alla rinuncia ad una 
serie di valori prettamente borghesi, ovvero identificati con il modo di vita delle classi 
medie nel secolo a cavallo tra Ottocento e Novecento.  
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Seguendo questo secondo filone critico, nella postmodernità verrebbero a 
smarrirsi il razionalismo, il pragmatismo, la moderazione, i principi di autorità in campo 
educativo, e più in generale la visione del soggetto come individuo limitato, finito, che 
assegna a se stesso degli obiettivi concretamente realizzabili e che tenta di raggiungerli 
conformandosi ai parametri etici e normativi della società in cui vive. Un individuo che, 
dunque, è rispettoso del concetto di ordine, inteso sia come equilibrio emotivo delle 
proprie passioni, sia in senso esogeno come adeguamento ad una struttura sociale con 
delle gerarchie, dei principi, dei divieti da rispettare. 
Ciò che accomuna i nostalgici della modernità estetica e quelli della modernità 
borghese, tuttavia, è che in entrambi i casi il Moderno è identificato con dei criteri di 
moralità che la postmodernità sostituirebbe in tutto e per tutto con un’estetica dell’io 
di tipo edonistico, centrata sulla ricerca dei piaceri. Se nel primo caso, quello dei 
neoconservatori “estetici”, l’accento viene posto sulla funzione prettamente morale 
dell’estetica modernista, che con i suoi canoni elevati assumeva un compito non solo 
artistico, ma anche etico e sociale, nel secondo caso, quello dei neoconservatori 
nostalgici del vecchio ordine borghese, si rileva come quell’ordine rappresentasse un 
argine contro la dissoluzione del soggetto in una somma irrelata di desideri, pulsioni, 
sensazioni.  
Le virtù borghesi del pragmatismo e della temperanza, insomma, secondo questa 
lettura costituirebbero la condizione di possibilità di un ordine sociale che non sia preda 
dell’individualismo di soggetti guidati esclusivamente dalla ricerca del piacere 
personale, nella forma dello scatenamento sfrenato delle proprie passioni o in quella 
soft del raggiungimento di piccoli comfort. In entrambe queste visioni, quindi, la 
modernità rappresenterebbe il baluardo dei valori etici, mentre la postmodernità 
piegherebbe la morale a canoni estetici di natura sia popolare, commerciale, sia 
individualistica, sensoriale, edonistica. 
Oltre a questo è importante rilevare come per alcuni degli autori 
neoconservatori, sebbene il Moderno costituisca un paradigma di riferimento di cui si 
deplora il superamento, vi sarebbero in esso alcuni aspetti distorsivi che, accentuatisi 
nella postmodernità, avrebbero condotto all’etica dell’estetica come etica 
dell’edonismo irriflesso. Si tratta proprio di quegli elementi narcisistici che nei 
precedenti capitoli abbiamo visto accompagnare quelli più propriamente prometeici 
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della modernità. Si tratta, cioè, delle derive sentimentaliste ed emozionali in qualche 
modo innescate dal culto del nuovo che, nel Moderno, pervadeva tanto la sfera artistico-
estetica quanto quella materiale ed economica. 
Prima di analizzare nel dettaglio questa linea continuista, che identifica cioè nel 
narcisismo estetico postmoderno l’accentuazione di alcuni processi avviati durante la 
modernità, è però necessario concentrarsi su quegli autori neoconservatori per i quali il 
Postmoderno rappresenta un rovesciamento completo, nonché una deplorevole 
corruzione, dell’etica moderna. 
Come accennato, è soprattutto nell’ambito della critica letteraria e delle forme 
artistiche che la discontinuità modernismo/postmodernismo viene avvertita come netta 
ed irrimediabile a partire dagli anni ’60-‘70, quando cioè la spinta al rinnovamento e al 
cambiamento sociale propria dell’arte modernista comincia ad esaurirsi, per lasciare 
spazio all’identificazione tra arte e cultura popolare della neoavanguardia postmoderna. 
Una situazione che ha generato delle forme di reazione volte a difendere un paradigma, 
quello modernista, considerato da molti al crepuscolo, e a denunciare il 
postmodernismo come “esteticismo amorale” che svaluta il nesso tra estetica ed etica 
implicito nell’arte modernista intesa come arte auratica, elevata. 
Un importante esempio, in questo senso, è certamente rappresentato dalla 
rivista The New Criterion, magazine di critica culturale e letteraria fondato nel 1982 da 
Hilton Kramer, critico d’arte e firma di punta del New York Times. The New Criterion, nel 
contesto culturale di quegli anni, diviene ben presto la voce del neoconservatorismo 
nell’ambito estetico-artistico. La sua linea editoriale è infatti definita non solo dalla 
difesa degli standard dell’alta cultura, del classicismo artistico, ma anche dalla 
contemporanea denuncia del kitsch e di tutte quelle produzioni estetiche grossomodo 
indistinguibili dal commerciale.  
Già nella nota introduttiva al primo numero della rivista viene messo in luce 
come, a causa del proliferare di giornali e periodici che si occupano indistintamente di  
cultura alta e cultura popolare, «la stessa nozione di una cultura alta indipendente e la 
distinzione che la separa dall’intrattenimento commerciale è stata radicalmente 
erosa»1. A parere dei curatori della rivista, insomma, si sarebbe verificato, in particolare 
                                                                
1 AA. VV., A Note on the New Criterion, in «The New Criterion», 1 : 1, 1982, p. 1 (traduzione mia). 
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dagli anni ’60, un vero e proprio rovesciamento di paradigma dal punto di vista culturale, 
che avrebbe implicato il collasso degli standard critici, dei parametri con cui le forme del 
bello venivano giudicate e categorizzate prima della popolarizzazione dell’arte e 
dell’estetizzazione della società. Dei processi, questi ultimi, che si sarebbero verificati a 
causa di una serie di fenomeni, tra cui l’introduzione del kitsch nei musei e una 
sostanziale corruzione non solo estetica, ma anche morale, della ricerca scientifica in 
campo umanistico, ora sempre più orientata all’esaltazione del commerciale anche per 
un istinto di compiacenza verso potenziali finanziatori. Più in generale, l’ambiente delle 
scienze umane stava pericolosamente virando, secondo la visione di The New Criterion, 
verso un pigro conformismo appiattito sulle mode del tempo. La cultura, insomma, non 
esercitava più un ruolo realmente critico nei confronti dell’esistente, non godeva più di 
autonomia, si era trasformata nell’espressione dei gusti momentanei delle masse. 
Per tutte queste ragioni, i curatori della rivista affermano la necessità di 
«applicare un nuovo criterio alla discussione della vita culturale – un criterio di verità»2. 
Quest’ultimo viene giudicato un compito complesso in un’epoca, quella della 
democratizzazione di tutte le sfere sociali, che porta con sé una moltiplicazione di stili e 
interessi tale da poter compromettere una gerarchizzazione dei parametri estetici. 
Questo tipo di analisi implica una netta condanna delle forme artistiche e della 
mentalità generalmente identificate come “postmoderne”. A parere di Kramer, infatti, 
il postmodernismo rappresenta una vera e propria demistificazione dell’ethos 
modernista, ovvero di quell’attitudine alla serietà e alla funzione sociale dell’arte che 
rende l’estetica espressione di un impegno morale. Lo sguardo modernista sul mondo, 
insomma, era pregno di quella che Kramer definisce una «probità estetica», totalmente 
smarritasi dagli anni ’60 per colpa della mentalità frivola e mediocre di movimenti 
artistici quali la Pop Art. Da questo momento, nota Kramer, la superficialità e la volgarità 
delle opere d’arte non vengono più condannate da una prospettiva etica: 
 
Il cattivo gusto poteva addirittura essere considerato come un segno di energia e 
vitalità, e l’arte ‘stupida’ – come i suoi sostenitori caratterizzavano allegramente 
alcuni dei nuovi stili fioriti nei tardi anni ’70 e nei primi anni ’80 – poteva essere 
adorata per il suo ripudio dell’attività mentale, della profondità, della severità 
                                                                
2 Ibidem, p. 5. 
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critica. Si provi a immaginare Arshile Gorky o Mark Rothko o Robert Motherwell, 
che tollerano una tale inversione negli atteggiamenti ed ecco che si ottiene una 
vivida rappresentazione delle differenze tra le ultime fasi dell’ortodossia 
modernista e il clima morale assai differente dell’arte postmoderna3. 
 
La perdita del senso morale, nel postmodernismo, è dunque associata ad una 
rilassatezza nello spirito e nei costumi, propria di un contesto storico-culturale in cui, 
come è stato evidenziato, non sembra esserci più spazio per i grandi progetti del 
Moderno. Col postmodernismo, insomma, si accetta l’idea che l’estetica debba cedere 
a sentimenti quali l’appagamento, la ricerca piaceri immediati e di un gusto medio che 
esprimono la stanchezza verso qualsiasi forma di impegno. In quest’ottica l’arte Camp, 
celebrata da Susan Sontag, viene considerata a tutti gli effetti contigua al paradigma 
postmoderno. In essa, come si è visto, vi è l’esplicita volontà di sostituire il morale con 
l’estetico celebrando, appunto, quella che può essere ormai definita un’esperienza 
«esclusivamente estetica» del mondo. L’arte Camp, insomma, «rilassa la tensione che 
era sempre esistita tra gli imperativi morali del modernismo – la sua coscienza critica – 
e il suo appetito per le nuove gratificazioni estetiche»4.  
Proprio come evidenziava Sontag, infatti, nel modernismo l’etica e l’estetica si 
bilanciavano, poiché il culto del nuovo, che è proprio di un’esperienza estetica e 
sensoriale del mondo, si accompagnava ad un’etica che lo incorniciava all’interno di 
progetti a lungo termine. Il novum, insomma, equivaleva soprattutto al concetto di 
“scoperta”, e non esclusivamente, come nel postmodernismo, a quello di 
“gratificazione”. Tutto ciò svanisce a partire dagli anni ’60, che segnano «il declino dello 
sguardo moderno e il suo assorbimento negli […] standard dichiaratamente edonistici 
ed opportunistici della cultura postmoderna»5. 
La difesa della cultura alta contro le derive commerciali del postmodernismo, in 
alcuni casi, porta addirittura a riconsiderare la questione del rapporto tra l’arte 
modernista e il passato. Il novum, seguendo questa lettura, si armonizzerebbe con la 
ripresa dei modelli più illustri della produzione estetica antica. Secondo Clement 
                                                                
3 H. Kramer, Postmodern. Art and Culture in the 1980s, in «The New Criterion», 1:1, 1982, p. 37. 
4 Ibidem, p. 40 
5 Ibidem.   
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Greenberg, ad esempio, peculiarità del modernismo era quella di salvaguardare la 
serietà e la perfezione stilistica dell’arte proprio attraverso il riferimento ad un’antichità 
non da imitare passivamente, ma da emulare attivamente. Per Greenberg, infatti, 
mentre il romanticismo coltivava un vero e proprio culto del passato, voleva cioè 
reinstallarlo nell’epoca presente, il modernismo ricercava piuttosto un equilibrio tra il 
principio di innovazione e quello di ripresa dei canoni antichi.  
Utilizzando le categorie nietzschiane, se il romanticismo era caratterizzato da un 
approccio “monumentale” al passato, il modernismo lo considerava piuttosto una fonte 
di ispirazione e di vitalità per le creazioni e le innovazioni da implementare qui ed ora. 
Gli impressionisti, ad esempio, sulla scia dell’ammirazione di Manet per i pre-Raffaelliti, 
guardavano con estremo interesse alla pittura veneziana. Ma l’obiettivo di fondo di 
questa operazione era proprio quello di salvaguardare la moralità dell’arte attraverso il 
salvataggio (che era anche una ripresa) della sua eccellenza, di evitare la sua corruzione 
a causa della democratizzazione della cultura. Un fenomeno, quest’ultimo, che si 
amplifica progressivamente in seguito all’affermazione del paradigma postmoderno: 
 
Il desiderio di rilassarsi […] minaccia e continua a minacciare gli standard qualitativi. 
[…] La questione ‘postmoderna’ è un’ulteriore espressione di questo desiderio. Ed 
è un modo, soprattutto, di giustificarsi nel preferire un’arte meno esigente senza 
con questo essere chiamati reazionari o ritardati. […] La brama di rilassamento 
divenne esplicita nei circoli avanguardisti per la prima volta con Duchamp e il 
Dadaismo, e poi in alcuni aspetti del surrealismo. Ma è con la pop art che essa 
comincia ad esprimersi in maniera convinta. […] La nozione di postmoderno è 
germogliata e si è diffusa nello stesso ambiente ‘rilassato’ in quanto a gusto e 
opinioni in cui fiorirono la pop art e i suoi successori6.  
 
L’estetismo modernista, insomma, era un estetismo etico, laddove quello 
postmoderno esprime l’allentamento della tensione morale tipico di un gioco estetico 
fine a se stesso, e contiguo alla cultura popolare e commerciale della società post-
industriale.  
                                                                
6 C. Greenberg, Modern and Postmodern, in «Arts Magazine», 54 : 6, 1980, pp. 65-66 (traduzione mia). 
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Tutti questi rischi, del resto, vengono avvertiti con timore dai critici della cultura 
già nel corso degli anni ’60, ovvero nelle fasi iniziali di ascesa del paradigma 
postmoderno. Nell’ambito della critica letteraria, ad esempio, un esponente del filone 
neoconservatore come Harry Levin denuncia anch’egli la rilassatezza che aveva 
cominciato a corrompere gli scrittori della sua epoca, non più interessati alla perfezione 
della ricerca estetica, come gli autori modernisti, bensì al successo, all’elogio delle masse 
borghesi che la letteratura a loro precedente tendeva a disprezzare.  
Autori quali Steinbeck, Williams o Hemingway, sottolinea Levin, erano interessati 
al valore intellettuale delle loro opere molto più che a una popolarità che infatti, nel loro 
caso, era assai modesta. Ma con il postmodernismo gli intellettuali e le persone meno 
istruite si incontrano nella terra di mezzo del conformismo culturale. Ciò conduce alla 
fine della letteratura intesa come unione di estetica e morale, come compito etico 
(ovvero quello di raggiungere le vette della spiritualità umana) della produzione estetica. 
Ciò vale anche per la critica della letteratura, scesa pericolosamente a compromessi con 
il gusto pop e pronta ad esaltarlo: «La stupidità non era assolutamente il punto forte dei 
modernisti; questi ultimi hanno lasciato tale virtù ai loro detrattori post-moderni, che 
ora scrivono in difesa dell’ignoranza»7. 
Considerazioni analoghe vengono elaborate anche da un altro esponente del 
neoconservatorismo nell’ambito della critica letteraria degli anni ’60 come Irving Howe, 
che parla di «declino del nuovo» per esprimere il passaggio dal modernismo al 
postmodernismo. Nella sua analisi, la letteratura modernista si contraddistingueva per 
alcune particolari caratteristiche, quali la scelta di argomenti e forme stilistiche che 
disturbavano l’audience, una rivolta nei confronti dell’ordine stabilito e dei canoni 
estetici prevalenti, una ricerca continua della sorpresa, dell’innovazione stilistica.  
Lo scrittore modernista è per natura un ribelle, non riesce ad accettare la 
tranquillità apollinea data da un senso di completezza, di armonia, non crede ad uno 
sviluppo lineare del tempo e del corso storico bensì nella sua frammentazione in una 
serie di eventi, di sconvolgimenti. È un eroe creativo, dannato, geniale, che sostiene il 
valore trascendente della letteratura e che «rimpiazza il criterio dell’unità estetica con 
                                                                
7 H. Levin, What was Modernism?, in Refractions. Essays in Comparative Literature, Oxford University 
Press, New York 1966, p. 292 (traduzione mia). Analoghi timori sulla corruzione degli standard letterari 
moderni nella postmodernità sono espressi da Levin in: Ground for Comparison, Harvard University Press, 
Cambridge (MA) 1972. 
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quello dell’espressività estetica, o per dirlo in maniera più accurata, declassa il valore 
dell’unità estetica in favore di un’espressività frastagliata e frammentata»8.  
I protagonisti dei romanzi di autori come James Joyce, Virginia Woolf o William 
Faulkner, infatti, non hanno un’identità strutturata all’interno di un intreccio lineare e 
razionale, bensì sono l’incarnazione di un flusso di sensazioni che si esprime in un 
insieme di situazioni, più che in una trama vera e propria9. Tutto questo costituisce, per 
Howe, una sorta di impegno etico in favore di una «estetica del rinnovamento 
infinito»10. Per non soccombere al filisteismo, alla stasi dei valori borghesi, alla perdita 
dell’eroismo e della trascendenza del mezzo espressivo, l’artista moderno deve 
insomma coltivare un’etica dell’estetica intesa, anche qui, come mantenimento di 
standard qualitativi elevati nonché dello shock e della meraviglia che solo una costante 
ricerca della novità può garantire. La salvaguardia di un’estetica che rappresenti la vetta 
della spiritualità umana è dunque, nella letteratura come nelle arti visive, un compito 
prettamente morale.  
A partire dagli anni ’50, tuttavia, a parere di Howe si è assistito ad un repentino 
cambio di sensibilità all’interno della letteratura, specie quella americana, coincidente 
con il passaggio ad una società di massa caratterizzata da passività, indifferenza, perdita 
dei sentimenti morali e delle lealtà tradizionali, atomizzazione. Il riflesso letterario di 
questo magma sociale è quello che Howe definisce il “romanzo postmoderno”: qui è 
come se i personaggi fossero destoricizzati, non collocati in un contesto sociale preciso 
poiché, fondamentalmente, privi di ideali che su quel contesto sociale potrebbero avere 
realmente un effetto. Si è entrati, a parere di Howe, in un «nichilismo della sazietà», ci 
si muove sempre di più in un «deserto di moderazione» in cui gli individui sono 
interessati esclusivamente alla loro sopravvivenza, e in cui la passione morale e il 
«movimento spirituale privo di sosta» della coscienza moderna sono ormai solo lontani 
ricordi11. 
Tutti gli autori finora presi in considerazione appartengono a quel sottoinsieme 
della critica neoconservatrice che abbiamo identificato come critica “estetica”, centrata 
                                                                
8 I. Howe, Decline of the New, Harcourt, Brace & World, New York 1970, p. 22 (traduzione mia). 
9 Ibidem, pp. 26-27. 
10 Ibidem, p. 30. 
11 Ibidem, pp. 190-207. 
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cioè sulla netta discontinuità tra modernismo e postmodernismo nel campo delle forme 
artistiche, intese anche come riflesso dei processi sociali.  
Vi sono però, come si accennava all’inizio del capitolo, altri teorici 
neoconservatori a parere dei quali le malattie della postmodernità rappresentano in 
qualche modo un’accentuazione dei processi di corruzione dell’ordine etico e 
prometeico del Moderno, un’infiltrazione di elementi edonistici e narcisistici che 
esplodono a partire dagli anni ’60 del Novecento. In questo tipo di critica, l’aspetto 
prettamente artistico viene intrecciato più analiticamente con quello socio-economico. 
Se il confronto tra l’arte modernista e quella postmodernista include temi come la 
massificazione della cultura e la popolarizzazione del gusto, quando questo confronto si 
estende ai modi di produzione e consumo, quindi anche alla sfera propriamente 
economica, si assiste ad un parziale slittamento del livello di analisi. Qui infatti Moderno 
e Postmoderno, come detto, pur mantenendo importanti elementi di diversità, non si 
contrappongono del tutto. 
In un testo come The Post-Modern Aura, pubblicato nel 1985, lo scrittore e critico 
Charles Newman identifica il postmodernismo come un’epoca caratterizzata dal 
concetto di “inflazione”. Con questo termine, egli si riferisce non solo e non tanto ad una 
dinamica di tipo economico, che pure rientrava all’interno della sua analisi, quanto 
soprattutto ad un processo culturale di saturazione dovuto all’eccesso di oggetti, 
prodotti e informazioni presenti nella società. Per Newman, ciò è ascrivibile già ai 
meccanismi del capitalismo industriale e ai principi di infinita crescita ed incessante 
innovazione che ad esso si accompagnano. L’assenza di limiti, nella produzione come 
nella sperimentazione di nuove idee, avrebbe condotto appunto a questo effetto-
saturazione in cui «c’è troppo di tutto».  
Tutti gli oggetti e i prodotti vanno ora incontro ad una rapida obsolescenza: la 
conseguenza è che l’acquisto e la vendita, processi che si svolgono qui ed ora, diventano 
assai più importanti della produzione e dell’investimento, ovvero di meccanismi di lunga 
durata. Lo spirito prometeico, insomma, quello legato agli sforzi per ottenere risultati 
nel lungo termine, viene totalmente rimpiazzato da quello edonistico del piacere 
immediato. Questa dinamica, che per Newman comincia a mettere le proprie radici 
durante la modernità, si amplifica notevolmente durante la fase postmoderna e post-
industriale. Qui infatti si raggiunge la fase immateriale ed informatizzata dello sviluppo 
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tecnologico, e ciò fa sì che il bombardamento di segni e informazioni raggiunga livelli 
senza precedenti.  
L’iper-produzione genera inevitabilmente una trivializzazione della cultura 
stessa. L’inflazione si configura perciò come un malessere di tipo prevalentemente 
culturale, che conduce al concetto di “fine della storia”, a un eterno presente in cui 
anche la funzione di rivolta dell’arte, ancora più che viva nel modernismo, viene 
annullata: 
 
È un mio assunto centrale che, mentre il moderno e il post-moderno condividono 
una ininterrotta (e spesso largamente trascurata) tradizione estetica, la differenza 
dei loro linguaggi è dovuta essenzialmente alle differenze delle istituzioni contro cui 
essi si trovano a reagire. Ciò significa che il post-modernismo è definito dalla 
confusione che deriva dall’utilizzare le tecniche estetiche dogmatiche del 
modernismo contro una forma di produzione, trasmissione e amministrazione della 
conoscenza senza precedenti, un sistema non più vincolante in quanto non 
strutturato (ciò che Hans Enzensberger chiama ‘l’industria della coscienza’). Il 
modernismo, nella sua fase eroica, è una rivolta retrospettiva contro un retrogrado 
industrialismo meccanico. Il post-modernismo è una ribellione anti-storica senza 
eroi contro una società dell’informazione ciecamente innovativa12. 
 
Il postmodernismo, insomma, anche nella sua versione artistica, si trova 
invischiato in un contesto sociale, economico e culturale in cui la ribellione non è più 
nemmeno possibile. È chiaro come le basi per la nascita della società dell’informazione 
siano state poste nel periodo del capitalismo industriale, e che la prima rappresenti 
un’evoluzione dei principi di sviluppo tecnologico contenuti nella seconda. Laddove, 
quindi, l’analisi dei neoconservatori prende in considerazione l’intreccio tra economia, 
arte e processi sociali, emerge come la differenza tra modernismo e postmodernismo 
artistici vada inscritta in una più generale continuità tra modernità e postmodernità, che 
conduce infine all’esaurimento delle spinte innovative e al narcisismo morbido dei 
piccoli piaceri immediati.   
                                                                
12 C. Newman, The Post-Modern Aura. The Act of Fiction in an Age of Inflation, Northwestern University 
Press, Evanston 1985, p. 10 (traduzione mia). 
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Per questo, nell’ottica di Newman, l’inflazione rappresenta un «malessere 
culturale di dimensioni morali»13, e mentre nel modernismo il compito degli artisti era 
quello di creare, attraverso l’estetica, una nuova etica, nel postmodernismo «il senso 
morale sembra un imperativo retrogrado, associato con uno screditato realismo 
estetico»14.  Anche in questo caso, dunque, il Postmoderno viene rappresentato nei 
termini di uno svuotamento degli imperativi morali, un’epoca in cui l’estetica e l’etica si 
separano del tutto, e in cui di estetico rimane il narcisismo di un soggetto capace di 
interessarsi esclusivamente al proprio benessere in uno scenario ormai completamente 
saturato. 
La questione dell’inflazione è al centro anche della critica di quello che è forse il 
più importante autore della costellazione neoconservatrice almeno per quel che 
riguarda l’ambito culturale, ovvero Daniel Bell. Anche la sua analisi della postmodernità 
giunge a rilevare il dominio di un individualismo estetico che mette completamente da 
parte i valori che dovrebbero tenere insieme una comunità. Nel caso di Bell, questi valori 
possono essere ricondotti a quelli di una parte della classe media borghese tra 
Ottocento e Novecento: pragmatismo, senso del dovere, rispetto per l’autorità, ma 
soprattutto limitazione dei propri desideri in funzione del benessere collettivo, ovvero 
consapevolezza che il bene comune può essere raggiunto solo attraverso l’equilibrio tra 
interesse privato e interesse pubblico. Bell, le cui importanti analisi sulla società post-
industriale sono già state messe in luce nel precedente capitolo, nel suo libro più noto 
ascrive tutto questo apparato di valori a quella che definisce la “famiglia pubblica”.  
Ne Le contraddizioni culturali del capitalismo, infatti, questa viene definita come 
l’attività dello Stato orientata al soddisfacimento delle esigenze collettive, e che però, a 
causa di una serie di elementi riconducibili all’economia borghese del diciannovesimo 
secolo, si è sempre più piegata verso l’appagamento di desideri individuali illimitati. Per 
Bell è come se la moralità borghese, in una certa fase storica, si fosse scissa in due distinti 
tronconi: da una parte c’era l’etica protestante, che sebbene fosse a fondamento 
dell’accumulazione capitalista (come nella lettura classica di Weber), conteneva al suo 
interno una serie di elementi che prescrivevano la limitazione della volontà e del 
desiderio individuali. Dall’altra, invece, andava affermandosi una concezione edonistica, 
                                                                
13 Ibidem, p. 6. 
14 Ibidem, p. 26. 
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che si basava sul principio che i fini della produzione non dovessero essere collettivi, 
bensì individuali. 
A parere di Bell, ciò si inscriveva nel più generale concetto di libertà che aveva 
preso piede nel Diciannovesimo secolo, ovvero «essere liberi da legami di appartenenza 
a una famiglia, a una comunità o a uno Stato; essere responsabili di se stessi; plasmare 
o riplasmare se stessi, secondo le proprie ambizioni»15. Si tratta insomma di quel 
narcisismo che, come abbiamo visto anche nel precedente capitolo, viene assunto come 
elemento “perturbante” ed edonistico dell’etica protestante. A differenza però delle 
analisi, ad esempio, di Colin Campbell, in Bell l’aspetto più rilevante non è tanto quello 
della deriva sentimentalista del protestantesimo, quanto quello della perdita di 
equilibrio tra pubblico e privato. Il secondo elemento, tra la fine dell’Ottocento e l’inizio 
del Novecento, inizierebbe sempre più a prevalere, e questo perché la crescita 
economica, religione secolare della modernità, avrebbe generato quella che Bell 
definisce la “rivoluzione delle spettanze crescenti”, ovvero di aspettative, sia di tipo 
economico sia culturale che lo Stato non è sempre in grado di soddisfare16.  
La malattia culturale del capitalismo, per il sociologo statunitense, è quindi da 
ascrivere a questa distorsione del concetto originario di etica protestante e 
all’isolamento, all’interno di essa, dei principi individualistici. Questi ultimi escludono del 
tutto un impegno per la famiglia pubblica che era invece presente in quell’apparato 
morale borghese e puritano in cui, paradossalmente, a mitigare lo spirito prometeico e 
faustiano c’erano proprio i valori considerati dal modernismo artistico espressione di 
filisteismo. Essere pragmatici, razionali, moderati, accontentarsi del raggiungimento di 
obiettivi pratici non eccessivamente ambiziosi, poteva infatti risultare il giusto 
contrafforte alla religione secolare del progresso, fornendo così quell’equilibrio morale 
che comincia invece progressivamente a erodersi nella tarda modernità.  
Si tratta, appunto, di un processo che Bell considera comunque coestensivo alla 
modernità in tutte le fasi del suo sviluppo. Questo perché, nella sostanza, la 
modernizzazione industriale ha innescato dei meccanismi che porterebbero 
inevitabilmente verso l’incontinenza del desiderio, primo fra tutti quello legato 
                                                                
15 D. Bell, The Cultural Contradictions of Capitalism, Basic Books, New York 1976, tr. it. V. Bertello: Le 
contraddizioni culturali del capitalismo, BDL, Torino 1978, p. 10. 
16 Ibidem, pp. 23-34. 
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all’estensione delle dimensioni delle comunità di cui gli individui fanno parte.  
Aristotele, nota Bell, metteva a fondamento della polis la soddisfazione dei bisogni 
naturali e, di conseguenza, la limitazione dei desideri. Ciò era possibile nel contesto 
ristretto di una comunità di non eccessiva estensione, in cui i membri della stessa si 
conoscevano tra loro e potevano quindi coltivare sentimenti altruistici autentici17. Il 
principio, espresso anche da Freud ne Il disagio della civiltà, è che l’amore per il prossimo 
è possibile solo nel momento in cui, con quella specifica persona, si ha un rapporto di 
conoscenza diretta18.  
Di conseguenza, la limitazione del desiderio individuale in funzione del rispetto 
degli altri membri della propria comunità è possibile solo se quella stessa comunità è 
limitata da un punto di vista spaziale e numerico. Con la modernizzazione, molti dei 
confini tradizionali vengono erosi, e si cominciano a sperimentare una serie di processi 
su scala globale. Come conseguenza, viene meno il senso del limite, e si sciolgono le 
briglie dell’espressività individuale: 
 
La dottrina classica della polis metteva in evidenza il valore della virtù civica e uno 
dei suoi elementi fondamentali era la moderazione dei bisogni e la limitazione del 
possesso: la libertà era considerata un bene subordinato. La filosofia della 
modernità pone in primo piano la libertà, cioè la ricerca senza limitazioni del 
piacere e della felicità; l’interesse pubblico è diventato un bene subordinato”19.  
 
La società occidentale moderna si è quindi orientata verso «l’esaltazione e 
l’espansione dell’io»20. L’etica della continenza del desiderio viene completamente 
soppiantata da un narcisismo che, come nella sua accezione più propria, indica l’assenza 
della percezione del limite, l’indistinzione tra l’io e il non-io, la volontà di inseguire 
esperienze sempre nuove e di ingrossare il proprio sé incuranti delle conseguenze 
sistemiche che questo atteggiamento può avere. Per Bell, è necessario arginare tale 
                                                                
17 Cfr. Aristotele, Politica, Laterza, Bari 2007. 
18 Cfr. S. Freud, Das Unbehagen in der Kultur, Internationaler psychoanalytischer Verlag, Wien 1930, tr. it. 
E. Gianni: Il disagio della civiltà, Einaudi, Torino 2010. 
19 D. Bell, Le contraddizioni culturali del capitalismo, op. cit., p. 54. 
20 Ibidem, p. 55. 
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deriva ritrovando un equilibrio tra bene pubblico ed interessi privati, equilibrio che 
passa, necessariamente, per la limitazione dell’edonismo borghese21. 
La lente di Bell è puntata soprattutto sugli Stati Uniti, i quali del resto 
rappresentano al meglio il dispiegarsi del puritanesimo nel suo rapporto col capitalismo, 
nonché quella che il sociologo neoconservatore considera la successiva distorsione dei 
valori protestanti in direzione dell’edonismo: 
 
Negli Stati Uniti ciò che diede uno scopo alla repubblica al momento della sua 
fondazione, fu un senso di predestinazione: l’idea, espressa da Jefferson, che in 
quel continente vergine si sarebbero dispiegati i disegni divini. In un continente 
vergine, gli uomini potevano essere ampiamente liberi di realizzare i propri fini 
individuali e di godere dei risultati ottenuti. La loro dottrina venne plasmata da un 
protestantesimo che esaltava il valore della sobrietà, del lavoro e della resistenza 
alle tentazioni della carne. […] All’apogeo della repubblica imperiale, la serena 
consapevolezza del proprio destino e le rigorose norme di condotta personale 
vennero sostituite da un virulento ‘americanismo’, da una fede in un destino 
manifesto che ci portò a varcare i mari, e da un edonismo materialistico che forniva 
un forte incentivo al lavoro. Oggi, dinanzi al crollo del destino manifesto e al 
logoramento dell’americanismo, è rimasto solo l’edonismo: una ben misera base 
su cui fondare l’unità e le finalità nazionali22. 
 
Il protestantesimo, insomma, tendeva originariamente a bilanciare il suo afflato 
prometeico, conseguenza della necessità di provare a se stessi il dono della grazia, con 
un apparato valoriale che prescriveva la continenza e forniva così i principi che 
rendevano possibile la vita comunitaria. L’etica del noi, tuttavia, sarebbe stata poi 
completamente assorbita nell’etica-estetica dell’io. Quest’ultima ormai non costituiva 
più soltanto la parte faustiana della morale protestante, quella protesa alla realizzazione 
                                                                
21 Ciò significa, nella sua ottica, mantenere il liberalismo in campo politico, ma liberarlo dal suo surrogato 
economico, ovvero quel concetto selvaggio di libero mercato che fomenta la caccia al bene privato e il 
rinnovamento continuo del desiderio. Solo separando le due sfere, quella del liberalismo politico e del 
liberismo economico, sarà allora possibile restituire alla famiglia pubblica la sua sostanza morale. Il 
recupero dell’etica, dunque, può essere ottenuto solo disinnescando le malattie culturali, come quella del 
narcisismo estetico, tipiche del capitalismo borghese. 
22 D. Bell, Le contraddizioni culturali del capitalismo, op. cit., p. 92. 
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del progresso umano e dunque fondativa del capitalismo industriale, bensì esprimeva 
anche il sostrato psicologico del protestantesimo stesso. Un sostrato fatto non più di 
sentimenti altruistici, magari alimentati anche della paura delle punizioni divine, quanto 
piuttosto delle passioni individualistiche legate alla ricerca del piacere personale 
illimitato. L’etica del noi, insomma, in una certa fase della modernità viene sostituita con 
l’estetica dell’io. 
Cosa c’entra, in tutto questo, il postmodernismo? La risposta a questa domanda 
è contenuta in un precedente saggio di Daniel Bell intitolato Beyond Modernism, Beyond 
Self23. Qui il sociologo americano si sofferma su alcuni aspetti della modernizzazione che 
avrebbero favorito una percezione sempre più fluida e frammentata dell’ambiente e 
delle relazioni sociali. Dalla seconda metà del diciannovesimo secolo, infatti, era sempre 
più complesso riferirsi al mondo come qualcosa di ordinato, stabile, inquadrabile 
all’interno di schemi predefiniti. L’estensione delle distanze spaziali, la crescente 
dislocazione delle persone, la velocità degli spostamenti, nonché il flusso di immagini ed 
informazioni, lo rendevano ormai un insieme di frammenti sconnessi.  
Bell parla qui di una esperienza estetica della realtà che, nella modernità, 
risultava senza precedenti: col termine “estetica”, egli si riferisce all’elaborazione 
emozionale e sensoriale generata dai cambiamenti non solo nel paesaggio fisico, ma 
anche nelle dinamiche sociali. Proprio a causa dei mutamenti spazio-temporali appena 
presi in esame, infatti, si assisteva ad una crescente interazione tra gli individui, un 
sincretismo di esperienze, nonché una frammentarietà delle esperienze stesse, che 
proprio moltiplicandosi cominciavano a perdere la rassicurante stabilità e durata che 
avevano in epoca pre-moderna24. Si tratta di quei processi già presi in considerazione 
nel capitolo sul narcisismo in epoca moderna, e che richiamano le teorie di Baudelaire e 
Simmel sull’esperienza della metropoli e la nuova “vita dello spirito”. 
In questo scritto, però, Bell associa la tendenza ad esperire il mondo in maniera 
immediata e frammentata, favorita dalla modernizzazione, alle caratteristiche proprie 
del modernismo artistico. Quest’ultimo, infatti, avrebbe enfatizzato il concetto di 
“immediatezza dell’esperienza”, annullando ogni tipo di distanza (riflessiva, sociale, 
                                                                
23 D. Bell, Beyond Modernism, Beyond Self, in The Winding Passage. Essays and Sociological Journeys 1960-
1980, ABT Books, Cambridge (MA) 1980, pp. 276-302. 
24 Ibidem, p. 277. 
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estetica) tra il soggetto e la realtà che lo circondava, proponendo cioè la liberazione 
dell’energia psichica, espressiva ed emozionale degli individui. Nel modernismo non 
esisterebbero più dei generi artistici, frutto della distinzione scolastica e della 
classificazione delle forme estetiche, bensì solo un flusso di esperienza che l’arte 
avrebbe il compito di esprimere, comunicando così simultaneità, immediatezza, ovvero 
tutto ciò a cui conduce anche la modernizzazione industriale. L’unione tra il Moderno 
materiale e quello spirituale risiede, anche qui, nell’idea presente in entrambi che esista 
un potenziale ed infinito progresso umano, e che di conseguenza l’individuo sia libero di 
creare e crearsi, di andare oltre qualsiasi limite imposto, di fare della propria vita 
un’opera d’arte, di erigere l’estetica dell’io come propria religione secolare. Bell parla 
quindi di una «moderna megalomania di auto-infinitizzazione», che ha come 
conseguenze «il rifiuto di accettare dei limiti» e la volontà di porsi, tra le altre cose, 
«oltre la morale»25. 
Il modernismo, in questo quadro, avrebbe dato un ulteriore colpo ad un concetto 
di moralità basato sui già citati valori del pragmatismo, del razionalismo, del rispetto del 
principio di autorità. Esso infatti non solo si oppone all’etica borghese (quella non 
puramente edonistica, ma ancora originariamente protestante, che Bell rimpiange), ma 
nel farlo promuove un codice alternativo che alla riflessività propria del razionalismo 
sostituisce l’immediatezza irriflessa delle sensazioni, che rimpiazza il cognitivo con la 
celebrazione del trionfo della volontà. Si giunge così a quella che Nietzsche, considerato 
il filosofo modernista per eccellenza, definisce una “giustificazione estetica 
dell’esistenza”, ovvero l’idea che il mondo possa essere legittimato solo come prodotto 
estetico.  
L’intellettualismo, infatti, equivale e devitalizzare la soggettività. Proprio 
l’intellettualismo, però, è a fondamento dei valori della classe media che per Bell 
rappresentano un baluardo contro le derive del narcisismo estetico. Una volta che si 
rinuncia alla ragione, alla riflessione, nonché a principi morali che derivano la loro 
autorità da un insieme di regole comunemente accettate e dalla tradizione, ecco che si 
afferma il principio dell’«autonomia estetica», ovvero l’idea che sia l’estetica dell’io a 
                                                                
25 Ibidem, p. 279 (traduzione mia). 
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fondare la morale. Ma ciò, in pratica, significa che «tutto è consentito, […] in questa 
ricerca dell’io verso l’esplorazione della propria sensibilità. Tutto»26. 
Se la modernità ha innescato questi meccanismi, è però con il postmodernismo 
che, secondo Bell, si verifica una definitiva perdita del senso morale e la sua sostituzione 
con l’estetica dell’io. Il postmodernismo, cioè, affonda ancora di più la lama nella carne 
di quel sistema di valori borghesi disprezzato in quanto ordinario, medio, pregno di un 
intellettualismo di facciata atto a reprimere gli istinti e la libera creatività individuale:  
 
[…] negli anni ’60 si sviluppò una potente corrente di postmodernismo, la quale 
portò la logica del modernismo alle sue massime conquiste. Negli scritti teorici di 
Norman O. Brown e Michel Foucault; nei romanzi di William Burroughs, Jean Genet, 
a in qualche misura di Norman Mailer; e nella cultura porno-pop (più volgare e 
sfacciata) che si sviluppa nel mondo delle droghe, della musica rock, della sessualità 
orale, si può vedere il culmine delle intenzioni moderniste27. 
 
Nel caso di Bell, dunque, diversamente da altri autori neoconservatori prima 
esaminati, modernismo e postmodernismo risultano contigui nella celebrazione del 
narcisismo estetico. La sostanziale differenza, però, è che il primo manteneva una 
razionalità della forma estetica che in qualche modo bilanciava l’aspetto istintuale che 
pure contribuiva a manifestare. Nel postmodernismo, invece, vengono rotte tutte le 
barriere e il soggetto si ritrova per la prima volta completamente liberato da qualsiasi 
tipo di coercizione, di limite. 
Come risulta chiaro dalla precedente citazione, Bell individua queste tendenze, 
da un punto di vista teorico, soprattutto negli scritti di Norman Brown e di Michel 
Foucault. Il primo è considerato il paladino dello spirito postmoderno poiché propugna 
la distruzione completa del culto della ragione, e la sua sostituzione con la liberazione di 
istinti sfrenati, smodati28. Brown ritiene infatti che il conflitto freudiano tra le pulsioni e 
                                                                
26 Ibidem, p. 287. 
27 Ibidem, p. 288. 
28 Tutti principi espressi da Brown in particolare in: Life Against Death. The Psychoanalitycal Meaning of 
History, Routledge & Kegan Paul, London 1959, tr. it. S. B. Giacomoni: La vita contro la morte. Il significato 
psicoanalitico della storia, Adelphi, Milano 2002; Love’s Body, University of California Press, Berkeley 
1966, tr. it. S. B. Giacomoni: Corpo d’amore, Il Saggiatore, Milano 1969; Apocalypse and/or 
Metamorphosis, University of California Press, Berkeley 1991, tr. it. V. Palombi e S. Salpietro: Apocalisse 
e/o metamorfosi, Irradiazioni, Roma 2007. 
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loro sublimazione nell’ambito della civiltà e della cultura vada risolto completamente in 
favore delle prime. Il sé viene ad essere identificato tout court con la corporeità, e il 
principio di piacere diventa l’unico parametro che orienta l’azione umana, cancellando 
così il principio di realtà e a disciplina che esso impone alle pulsioni29. 
Per quanto riguarda Foucault, ciò che Bell rileva come potenzialmente distruttivo 
per l’ordine morale riflessivo della media borghesia è la sua analisi del concetto di follia, 
che egli considera una forma di conoscenza superiore relegata però nella sfera 
dell’anormale, in quanto incompatibile con un ordine sociale costruito su basi razionali. 
Foucault, in sostanza, parla della follia al modo in cui Brown si riferisce alla schizofrenia; 
entrambi, cioè, celebrano nelle manifestazioni psichiche considerate deviate 
l’espressione di verità più autentiche. In questo, i due autori rappresentano 
compiutamente il progetto postmoderno di dissolvere l’io in un insieme di 
manifestazioni pulsionali prive di coerenza, di unità. Sullo sfondo, aleggia un pensiero 
dell’indistinzione, della cancellazione delle barriere tra mente e corpo, sé ed altri30.  
Si tratta, insomma, proprio di quella indistinzione che, come abbiamo visto, è 
caratteristica fondamentale del narcisismo primario freudiano. Un io che non percepisce 
alcun limite e arriva a fondersi con un mondo considerato solo un riflesso della propria 
coscienza. Il postmodernismo, nella lettura di Bell, porta a maturità teorica tutti questi 
assunti più o meno adombrati nel pensiero e nelle pratiche della modernità. Così 
facendo, esso svilisce completamente l’ordine morale e il riferimento intersoggettivo 
dell’azione individuale, santificando invece l’estetica dell’espressività priva di freni: 
 
Ciò che ha fatto la modernità – nella sua corsa a potenziare l’esperienza, nel suo 
ripudio della tradizione e del passato, nel suo consenso verso il nuovo e l’idea che 
l’individuo potesse ricostruire se stesso esclusivamente in conformità al proprio 
desiderio – è interrompere il senso di coerenza in nome di un sé sconfinato. Il 
radicalismo del postmodernismo ora conduce l’individuo ancora oltre31. 
 
Alcuni aspetti della critica di Bell si ritrovano in uno dei più importanti interpreti 
della crisi culturale del secondo dopoguerra, ovvero Christopher Lasch. Sebbene la 
                                                                
29 D. Bell, Beyond Modernism, Beyond Self, op. cit., pp. 294-297. 
30 Ibidem, p. 300.  
31 Ibidem, p. 302. 
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produzione teorica di quest’ultimo sia estremamente sfaccettata e non riconducibile ad 
un paradigma univoco, è indubbio che i suoi scritti esprimano una visione della società 
per alcuni versi affine a quella dei neoconservatori.  
Ciò che accomuna Lasch al neoconservatorismo è soprattutto la denuncia della 
corruzione degli standard morali che lo scenario tardo moderno e postmoderno avrebbe 
facilitato. Anche per Lasch, infatti, la cui analisi si concentra in particolare sulla società 
statunitense degli anni ’70, si stava assistendo ad un progressivo indebolimento dei 
tradizionali principi di autorità, in particolare nel campo dell’educazione. Qui il sociologo 
americano rilevava uno svuotamento del ruolo della famiglia, sempre più scalfita e 
rimpiazzata, nelle sue funzioni, da altri organismi: non solo la scuola, ma anche i mass 
media e in generale quell’universo culturale del tardo capitalismo fatto di immagini, 
segni, seduzioni continue32. 
Anche Lasch, insomma, assume il ruolo di critico della deriva consumistica ed 
edonistica della società occidentale, ed anch’egli la interpreta, proprio come Bell, in 
relazione alla corruzione degli elementi originari dell’etica protestante. L’operosità, 
l’autodisciplina, il duro lavoro, tutte quelle doti prometeiche presenti nello spirito del 
capitalismo ai suoi albori eroici, avrebbero ormai perso la loro spinta. A differenza di 
Bell, tuttavia, per Lasch la causa del passaggio dall’etica del lavoro a quella 
dell’edonismo, dell’appagamento immediato, non è dovuta ad una distorsione degli 
ideali moderni in qualche modo congenita a quegli stessi ideali.  
A parere di Bell, come si è visto, l’attitudine faustiana della modernizzazione 
avrebbe in qualche modo contribuito a cancellare, nell’animo umano, la percezione del 
limite, i sentimenti altruistici, e avrebbe portato ad un narcisismo estetico inteso come 
volontà di fare della vita individuale un’opera d’arte, di plasmarsi a proprio piacimento. 
Diversamente da questa analisi, per Lasch alla base della cultura del narcisismo non c’è 
un’estremizzazione distorsiva dei processi della modernità, bensì un vero e proprio 
disconoscimento dei suoi valori fondanti. L’individuo della società americana degli anni 
’70, nella sua lettura, non va alla ricerca di un’esasperata espressività individuale, non è 
animato dalla volontà di potenza, quanto piuttosto da quella di autoconservazione, di 
                                                                
32 Cfr. C. Lasch, The Culture of Narcissism. American Life in an Age of Diminishing Expectacions, Norton, 
New York 1979, tr. it. M. Bocconcelli: La cultura del narcisismo. L’individuo in fuga dal sociale in un’età di 
disillusioni collettive, Bompiani, Milano 1981, pp. 174-209. 
87 
 
sopravvivenza. Dopo le mobilitazioni politiche degli anni ’60, infatti, la società americana 
sarebbe entrata in una spirale soggettivistica e privatistica senza precedenti. Sarebbe 
sparita, cioè, la capacità di assumere impegni a lungo termine, di concentrarsi su cause 
comuni, anche come conseguenza della diffusa percezione di vivere in una società senza 
futuro, da un lato minacciata da catastrofi planetarie, dall’altro assuefatta dai modelli 
del consumismo e dell’edonismo proposti dai media. Ne viene fuori un «narcisismo della 
sopravvivenza» in cui la volontà di eccellere è stata sostituita da quella di evitare le 
sconfitte, in cui ci si concentra esclusivamente sul presente nell’ottica di vivere alla 
giornata.  
Il narcisismo, per Lasch, è dunque agli antipodi rispetto all’egoismo: il primo non 
punta, come il secondo, all’espressività dell’io, alla sua affermazione, bensì è veicolo di 
disimpegno emotivo ed apatia. Ad uscirne totalmente scalfita è allora l’etica, intesa 
come insieme di valori morali che si accompagnano necessariamente ad un progetto che 
vada oltre la conservazione difensiva del proprio sé:  
 
Chi vuole sopravvivere nel quotidiano ha deliberatamente ridotto la sua prospettiva 
della storia ai rapporti immediati. Vive giorno per giorno. E paga cara questa 
riduzione radicale di prospettiva, che preclude la possibilità di un giudizio morale e 
di un’attività politica intelligente […] Impegni a lungo termine e coinvolgimenti 
affettivi comportano dei rischi anche nelle migliori delle situazioni; in un mondo 
instabile, imprevedibile, i rischi sono tali che diventa difficile accettarli. Finché 
l’uomo comune non avrà fiducia nelle possibilità di un’azione politica collettiva, non 
avrà speranze di ridurre i pericoli che lo circondano, troverà difficile andare avanti 
senza adottare in forma attenuata alcune delle tattiche della mentalità della 
sopravvivenza estrema. […] La vita quotidiana comincia ad assumere alcune delle 
caratteristiche meno auspicabili e più perniciose del comportamento in situazioni 
limite: riduzione delle prospettive alle necessità immediate della sopravvivenza; 
autosservazione ironica; proteiformità dell’io; anestesia emotiva33. 
 
                                                                
33 C. Lasch, The Minimal Self. Psychic Survival in Troubled Times, Norton, New York 1984, tr. it. L. Cornalba: 




Questa volontà di sopravvivenza, nel contesto del capitalismo maturo, è per 
Lasch l’effetto di una serie di atteggiamenti sociali in qualche modo indotti dal circuito 
mediatico e culturale. Dagli anni ’60-’70, infatti, acquistano sempre più importanza, nel 
modo di condursi delle persone, l’approvazione degli altri, il riconoscimento sociale. Essi 
però non sono più legati ad una promozione personale fatta di duro lavoro e sacrificio, 
bensì si abbinano al nuovo culto dell’apparenza, strettamente connesso all’idea di 
ottenere il massimo della gratificazione con il minimo sforzo.  
Ecco allora che la fusione tra spinte sociali al riconoscimento e ideologia del 
benessere immediato fa sì che la volontà di sopravvivenza si manifesti in particolare 
sotto forma di edonismo. Inseguire piccoli piaceri in maniera frenetica è infatti il modo 
migliore per ubriacarsi di illusioni e dimenticare dilemmi morali e problematiche quali 
che siano. Esso è, inoltre, un atteggiamento socialmente accettato poiché in linea con 
una società troppo impaurita dalla serietà e dagli impegni, e concentrata sulla 
massimizzazione senza sforzo del piacere: «In una società che ha ridotto la ragione a 
puro calcolo, nessun limite è posto alla ricerca del piacere, all’immediato 
soddisfacimento di qualsiasi desiderio, per quanto perverso, folle, criminale o 
semplicemente immorale esso sia»34. 
Ecco riassunta in una frase la sostituzione postmoderna e tardo capitalista 
dell’estetica dell’io all’etica del noi. Ciò che è fonte di piacere immediato, dice Lasch, è 
considerato moralmente accettabile. Questo avviene poiché non esistono più codici, 
tradizioni o semplicemente prescrizioni all’interno dei quali poter inscrivere la propria 
azione e poterne valutare la sostanza etica. Crollati tutti i riferimenti normativi, resta 
solo l’inseguimento delle sensazioni. Questa estetica dell’io, però, è un’estetica dell’io 
minimo, poiché il soggetto la mette in opera per garantirsi gli strumenti della propria 
salvezza, il che significa oblio dei traumi, delle ansie e dei dilemmi morali. L’analisi di 
Lasch, insomma, è per certi versi ancora più rispondente di quella di Bell alle dinamiche 
sociali che, come abbiamo visto, vengono generalmente associate al postmodernismo e 
al tardo capitalismo.  
In questo contesto, rileva Lasch, anche l’arte si riduce ad un minimalismo 
espressione delle tendenze auto-conservative del tempo. Ciò si esprime, tra le altre 
                                                                
34 C. Lasch, La cultura del narcisismo, op. cit., p. 85. 
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cose, nella tendenza a cancellare la personalità dell’artista, che Lasch associa soprattutto 
alla Pop Art, la quale mette di fronte alle persone situazioni comuni, familiari, limitandosi 
sostanzialmente a riprodurle, e svuotando così di senso il ruolo proprio dell’artista 
inteso come genio creatore. L’obiettivo di questa estetica, insomma, sarebbe quello di 
condurre alla fine dell’individualità e di promuovere un «minimalismo autoprotettivo». 
Un meccanismo che si manifesta, per Lasch, anche nella letteratura. Nelle commedie di 
Beckett, ad esempio, i personaggi avrebbero come unica caratteristica quella di «essere 
sulla scena», ma verrebbero svuotati di qualsiasi peculiarità individuale che possa 
distinguerli35. 
Siamo agli antipodi, insomma, rispetto ad una lettura, come quella di Bell, che 
considera il postmodernismo e la società post-industriale degli anni ’70-’80 come 
prolungamento ed accentuazione del narcisismo auto-affermativo ed espressivo della 
modernità. Tuttavia, rimangono in queste differenti analisi due fondamentali punti di 
contatto. Il primo riguarda la caratterizzazione della soggettività narcisista della società 
di quegli anni come una soggettività proteiforme, instabile, basata sul principio per cui 
è possibile cambiare continuamente la propria identità e ricominciare ogni volta da zero. 
Ciò è del resto consequenziale con l’assunto per cui non esistono più impegni e progetti 
a lungo termine, e che quindi le relazioni tra le persone, come dirà Bauman vent’anni 
dopo, risultano occasionali, frammentarie, liquide.  
Come nel caso dell’individuo estetico di Kierkegaard, inoltre, tale mutevolezza 
identitaria si accompagna, tanto nell’analisi di Bell quanto in quella di Lasch, all’idea di 
un soggetto assoluto, infinito, che non riconosce cioè alcuna distinzione tra io e non-io. 
Lasch evidenzia questo aspetto rifacendosi esplicitamente al concetto freudiano di 
narcisismo primario che abbiamo già analizzato, e che postula appunto il sentimento 
oceanico di un soggetto che si percepisce onnipotente, indistinto dal mondo che ha di 
fronte. Questa attitudine, nella lettura del sociologo americano, è tipica non solo di un 
individuo alla continua ricerca della propria espansione, della propria espressività, ma 
anche di un soggetto che mira alla conservazione, alla sopravvivenza, un io minimo: 
 
                                                                
35 C. Lasch, L’io minimo, op. cit., pp. 91-107. 
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Il narcisismo precede l’emergere dell’io, che ha origine in una consapevolezza 
dell’individuazione. Nella sua forma originaria esso è dimentico della separazione 
dell’io dall’ambiente, mentre nella forma successiva cerca sempre di annullare la 
consapevolezza della separazione. Il narcisismo, scrive Grunberger, ha solo 
‘disprezzo’ per l’io ‘misero e spaurito’. Nell’incessante ricerca di unione e equilibrio 
perfetti con l’ambiente, esso assomiglia non tanto a un investimento libidico dell’io, 
quanto all’elusivo ‘principio del Nirvana’ che Freud cercava di cogliere nella sua 
ambigua formulazione della pulsione di morte. Se si eccettua il fatto che non è una 
pulsione e che non cerca la morte ma la vita eterna, il narcisismo corrisponde 
abbastanza puntualmente alla descrizione freudiana di un’aspirazione alla 
cessazione completa della tensione […]. Il narcisismo brama l’assenza di brame, la 
pace assoluta, considerata lo stato più alto di perfezione spirituale da tante 
tradizioni mistiche […]. Narciso annega nella sua immagine riflessa, non capendo 
mai che è un’immagine: la prende per un’altra persona e cerca di abbracciarla, 
senza badare al pericolo che corre. Il nocciolo della storia non è che Narciso si 
innamora di se stesso ma che, non riuscendo a riconoscere il proprio riflesso, manca 
di ogni concezione della differenza tra sé e l’ambiente36. 
 
Il narcisismo difensivo, autoprotettivo, rappresenta insomma ancora meglio di 
quello attivo ed espressivo il senso di totalità che, come Lasch evidenzia, implica la fine 
della tensione, il rilassamento dovuto all’assenza di ostacoli esterni in una situazione in 
cui l’io identifica se stesso con l’intera realtà. Proprio questo senso di rilassatezza e di 
stasi è tipico, come abbiamo visto, della società morbida che si afferma dagli anni ’60-
’70, nella fase matura del capitalismo e in concomitanza con la nascita del paradigma 
postmoderno. Qui, infatti, il modello consumista e l’assenza di progettualità 
determinano un edonismo che si esprime nella corsa ad accaparrarsi piccoli piaceri facili 
da ottenere. Questi ultimi hanno un effetto anestetico sull’emotività, prosciugandola 
dai sentimenti più intensi, non solo di gioia, ma anche di dolore, e permettendo così alle 
persone di raggiungere uno stato di sostanziale assuefazione in cui, appunto, qualsiasi 
tipo di tensione è scomparsa.  
Vediamo qui, dunque, come quella volontà di infinitizzazione che Kierkegaard 
associava all’individuo estetico sia presente tanto nell’edonismo espressivo, auto-
                                                                
36 Ibidem, pp. 126-127. 
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espansivo, quanto in quello difensivo, auto-conservativo. Entrambi si basano su una 
soggettività scissa, priva di contorni definiti e di continuità temporale. Anche in questo 
caso, come si era già rilevato nell’introduzione, la frammentarietà dell’individuo estetico 
è funzionale non alla sua apertura verso nuove esperienze, al suo essere contaminato 
dal mondo e dagli altri, bensì esclusivamente al suo egoismo narcisistico, in base al quale 
egli non contempla che se stesso e cerca, attraverso contenuti di coscienza ed 
esperienze concrete, di riguadagnare un originario senso di onnipotenza. Siamo agli 
antipodi, insomma, rispetto ad una concezione positiva della finitezza individuale, che 
per manifestarsi necessita del riconoscimento, da parte dell’io, dell’esistenza di un non-
io al di fuori di se stesso.  
Lasch è quindi in linea con la critica neoconservatrice alla postmodernità nella 
misura in cui sottolinea, in essa, la perdita di valori riconducibili all’etica protestante, e 
la loro sostituzione con l’edonismo della sensazione (che nella sua lettura è un vettore 
di auto-conservazione), esso stesso elevato a criterio morale esclusivo nella società 
americana del tempo. 
Come abbiamo visto, dunque, dal punto di vista della critica sociale nonché da 
quello dell’analisi delle forme artistiche, il neoconservatorismo (o almeno, una parte 
significativa di esso) tra gli anni ’60 e ’80 si contraddistingue per il suo attacco ai principi 
edonistici della postmodernità e del capitalismo maturo. Ciò implica, come in ogni 
pensiero conservatore, la volontà di tornare indietro, e in particolare ai valori della 
classe media borghese nella fase della modernizzazione industriale, quei valori di 
sobrietà, limitazione, austerità, che caratterizzavano l’etica protestante e che non erano 
stati ancora risucchiati nella spirale edonistica e narcisistica che dalla tarda modernità 
sfocia nel postmodernismo.  
Ciò che resta, nella distruzione postmoderna della moralità borghese moderna, 
è per i neoconservatori soltanto l’individualismo sfrenato di soggetti frammentati che 
coltivano relazioni occasionali, in un contesto in cui la cultura stessa è stata appiattita 
sugli standard di una mediocrità diffusa. Se il Moderno esprimeva ancora un pensiero 
etico, il Postmoderno, secondo questa lettura, è scivolato verso il nichilismo della sazietà 
e l’estetica dell’io, sia essa intesa come narcisismo espressivo e conquistatore o come 










Attaccato dal fronte del pensiero neoconservatore, il postmodernismo, tra gli 
anni ’60 e gli anni ’80, non resta immune nemmeno dalle critiche della filosofia 
neomarxista. È innanzitutto necessario specificare che, con l’espressione 
“neomarxismo”, ci riferiremo qui ad una costellazione di autori che, sulla scia della 
Scuola di Francoforte e della critica situazionista, spostano il nucleo dell’analisi dalle 
forme di sfruttamento di tipo materiale ed economico a quelle più prettamente culturali 
e simboliche, ovvero dalla “struttura” alla “sovrastruttura”.  
Specularmente alla critica neoconservatrice, anche quella neomarxista deplora il 
livellamento verso il basso della cultura nella società post-industriale, nonché 
l’appiattimento delle opere d’arte su una riproduzione sterile e volgarmente realistica 
del sociale, del tutto priva di una spinta propulsiva al cambiamento. Viene ribadita cioè 
la necessità di mantenere l’autonomia della sfera estetica, ed evitare così la sua nefasta 
commistione con la produzione materiale che, come vedremo, si trasforma per i 
neomarxisti in una contemporanea e altrettanto perniciosa commistione tra estetica ed 
etica. 
Come è evidente, la critica al realismo delle forme rappresentative non è 
coestensiva all’intero spettro degli autori inquadrabili all’interno del paradigma 
neomarxista, il quale anzi si identifica spesso proprio con una teoria dell’arte che 
propugna il realismo come viatico verso la presa di coscienza critica delle classi 
oppresse37. Tuttavia, in questo paragrafo ci concentreremo su coloro i quali considerano 
l’estetica della rappresentazione un’espressione della completa sovrapposizione tra arte 
e mercato, tra estetica e commerciale. Un processo che, seguendo questa linea 
                                                                
37 L’esempio più importante è certamente quello di Lukács. Si vedano tra le sue opere: Scritti sul realismo, 
Einaudi, Torino 1978; Prolegomeni a un’estetica marxista. Sulla categoria di particolarità, Editori Riuniti, 
Roma 1971; Estetica, Einaudi, Torino 1970. 
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interpretativa, determina in qualche modo la fine dell’arte stessa intesa come forma 
auratica di trascendenza della realtà che mira all’assoluto.  
Tale dinamica, come evidenziato già in precedenza, è trainata dalla crescita di 
un’economia dei servizi che facilita la penetrazione del capitalismo in numerosi settori 
della produzione culturale, oltre a favorire la formazione di strati di popolazione medio-
borghesi che rappresentano il bacino ideale per il consumo di quegli stessi prodotti. Se 
il realismo delle forme rappresentative, insomma, poteva essere considerato più adatto 
ad una critica che si muoveva ancora nello scenario del capitalismo industriale e della 
divisione della società in classi, con la fase post-industriale del capitalismo stesso è come 
se il realismo non potesse più servire gli scopi per cui prima veniva invocato, finendo per 
diventare coessenziale al mercato e alla società dei consumi. 
Va inoltre sottolineato come la questione dell’estetizzazione del sociale venga 
associata, da una parte della critica neomarxista, al tema della scomparsa della realtà, 
ormai dissolta in un coacervo di immagini. Il bombardamento di segni tipico dell’estetica 
postmoderna e post-industriale, in quest’ottica, condurrebbe ad un trionfo del 
simulacro sul reale, in uno scenario in cui è impossibile distinguere l’originale dalle sue 
rappresentazioni. Si tratta del concetto di “iperrealtà” sviluppato in particolare da Jean 
Baudrillard. 
A questi due sensi di “estetizzazione” del sociale, la critica neomarxista ne 
aggiunge un terzo, del tutto conseguente ai precedenti e che riguarda la già analizzata 
deriva verso una soggettività scissa, estetica nel senso kierkegaardiano della mancanza 
di una narrativa stabile e coerente del sé. Proprio il bombardamento di immagini della 
società postmoderna e tardo capitalista favorirebbe infatti la formazione di un individuo 
non più alienato, come nella teoria marxista classica che basava la sua analisi sui 
meccanismi del capitalismo industriale, bensì frammentato.  
Il concetto di alienazione viene considerato infatti inadeguato, poiché legato 
all’interpretazione delle forme di sfruttamento di una società ancora retta sui vecchi 
antagonismi di classe. Il carattere livellante della merce nel suo stadio immateriale, 
nonché la pervasività di contenuti che fomentano una risposta irriflessa da parte degli 
individui, determinerebbero piuttosto la fine del soggetto classicamente inteso, ovvero 
di un io centro dei propri atti e dotato di un’identità stabile e definibile.  
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Quest’ultima, però, è considerata dalla critica neomarxista la condizione 
necessaria affinché possa esistere una qualche forma di responsabilità morale. Solo un 
soggetto in grado di costruire una narrativa comune con gli altri che duri nel tempo, 
infatti, è capace di agire eticamente. Laddove questo viene a mancare, ciò che resta è la 
morale privatizzata tipica del consumismo liberale, in cui l’estetica dell’io frammentato 
ha rimpiazzato l’etica della comunità. Negando il sé, dunque, si negherebbe al contempo 
la responsabilità in favore di una “morale” tutta centrata su desideri ed interessi 
momentanei dei singoli. Questa estetizzazione della soggettività risulta allora speculare 
e consequenziale all’estetizzazione del sociale che ha luogo nell’economia dei segni 
tipica del capitalismo maturo, in cui la realtà si confonde col simulacro. 
Prima di analizzare le teorie di quegli autori che associano esplicitamente i 
processi di estetizzazione appena descritti al postmodernismo, è però utile concentrarsi 
brevemente su tre pensatori di scuola marxista la cui trattazione del concetto di estetica 
risulta in qualche modo anticipatrice della critica al Postmoderno. Per quanto riguarda 
la questione della perdita di autonomia e di trascendenza dell’estetica, prenderemo in 
considerazione i principali scritti di Adorno e Marcuse riferiti a questo tema. Per ciò che 
concerne invece l’implosione della realtà in un vortice di simulacri, l’indistinzione tra 
reale e immaginario, ci riferiremo ad un testo cardine della scuola situazionista che 
precorre molte delle analisi critiche più direttamente riferite al postmodernismo, ovvero 
La società dello spettacolo di Guy Debord. 
Sia Adorno sia Marcuse individuano il potenziale politico dell’arte nella sua 
trascendenza dell’esistente, nella separazione della sfera estetica da quella empirica. 
Per entrambi, centrale nell’opera è la forma, intesa come elemento spirituale che si 
stacca dalla riproduzione immediata della realtà. Tale distacco non è però funzionale ad 
un ritiro dell’estetica dall’effettualità dei rapporti sociali in una sorta di rifugio 
intellettuale. L’autonomia dell’estetica dalla realtà non implica infatti l’assenza di 
contatto della prima con la seconda, ma piuttosto la necessità che questo contatto 
avvenga in maniera riflessa. 
Solo in questo modo, a parere dei due autori, le opere d’arte possono strappare 
il dato concreto dalla sua immediatezza, dargli un significato trascendente e 
trasformarlo in critica sociale. L’antitesi di tutto ciò, ovviamente, è costituita proprio dai 
meccanismi dell’industria culturale, in cui l’annullamento della distanza tra l’arte come 
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superiore forma intellettuale e la cultura popolare e commerciale corrisponde ad una 
neutralizzazione tout court del valore effettuale dell’arte stessa. 
Adorno si esprime chiaramente su questi temi nella Teoria estetica, in cui 
definisce l’arte come la «antitesi sociale della società». Ciò che egli rileva, 
nell’esperienza del capitalismo giunto ormai al suo stadio avanzato, è la riduzione delle 
forme culturali al sentire comune, a quella intuitività che fa da cifra all’estetica borghese, 
e per la quale le opere vengono trafficate in virtù del loro «valore di eccitazione»38. 
Ciò si contrappone nettamente alla «spiritualizzazione» dell’arte, ovvero al 
momento intellettuale che si fa apparenza nella forma estetica, ma che attraverso 
questo suo obiettivarsi permette di negare l’esistente. Il contenuto spirituale non è mera 
astrazione, ed è anzi costituito dalla composizione delle parti sensibili dell’opera. Anche 
l’intuitività, in essa, non scompare, ma la forma permette di sublimarla e di trasformare 
così lo sguardo del fruitore da immediato e meramente sensoriale a riflesso e critico:  
 
Il contenuto di verità delle opere d’arte non è qualcosa di immediatamente 
identificabile. Potendo esso venir conosciuto unicamente per mediazione, è in se 
stesso mediato. Ciò che nell’opera d’arte trascende il fattuale (in altre parole: il 
contenuto spirituale dell’opera) non è inchiodabile alla singola datità sensibile; al 
contrario si costituisce passando attraverso questa e oltrepassandola.  In ciò 
consiste il carattere mediato del contenuto di verità. Il contenuto spirituale non si 
libra al di là della fattura bensì le opere d’arte trascendono il loro aspetto fattuale 
tramite la loro fattura, tramite la conseguenzialità della loro formazione integrale39. 
 
L’estetica è quindi una forma di negazione del dato in funzione della sua 
trasformazione, e per essere tale ha bisogno di preservare la propria autonomia, la 
separazione dall’empiria che le permette di operare la mediazione riflessiva. Per questo 
motivo Adorno la definisce un «atto di conoscenza»40, distanziandosi in maniera critica 
dall’equiparazione tra estetica ed immediatezza sensoriale che, come abbiamo visto, è 
un tratto costitutivo sia dell’universo di immagini e segni della società post-industriale, 
                                                                
38 T. Adorno, Ästhetische Theorie, Suhrkamp, Frankfurt am Main 1970, tr. it. E. De Angelis: Teoria estetica, 
Einaudi, Torino 1975, pp. 159-160. 
39 Ibidem, pp. 218-219. 
40 Ibidem, p. 244. 
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sia del narcisismo estetico inteso come ricerca continua di stimoli. Se in quest’ultimo 
caso la dimensione etica viene appiattita sull’interesse dell’individuo all’espansione del 
suo mondo sensoriale, la salvaguardia dell’autonomia dell’estetica e l’affermazione del 
suo valore intellettivo e riflessivo permettono, in Adorno, di recuperare anche la 
sostanza morale dell’estetica stessa, finalizzata com’è alla trasformazione della realtà 
sociale: 
 
Le opere d’arte registrano e obbiettivano strati dell’esperienza che in verità sono 
alla base del rapportio con la realtà ma in esso sono sempre celati quasi 
materialmente; per questa ragione l’esperienza estetica è valida sia come 
esperienza sociale sia come esperienza metafisica41. 
 
Questo valore allo stesso tempo spirituale, intellettuale ed etico dell’arte viene 
ovviamente a perdersi nel contesto dell’industria culturale, laddove l’estetica viene 
risucchiata nell’immediatezza che caratterizza innanzitutto la risposta sensoriale dei 
fruitori. L’estetica totalmente integrata al sociale, insomma, è priva di sostanza etica e 
politica42. 
Analoghe considerazioni vengono svolte da Herbert Marcuse, che in numerosi 
saggi teorizza la netta contrapposizione tra la società tecnologica e le espressioni della 
“cultura superiore”, quest’ultima dotata di fini trascendenti che la prima tenderebbe a 
reprimere. Anche per Marcuse, la possibilità per la cultura di influire sulle dinamiche 
della società materiale ha come presupposto proprio la separazione della prima dalla 
seconda. La cultura superiore dischiude visioni sociali alternative negando le dinamiche 
della razionalità produttiva, e può farlo in quanto lontana dal mondo dei bisogni. Questo 
distacco è ciò che le permette di operare una trasgressione critica dell’esistente43. 
Tale trasgressione trova per Marcuse il suo ambito di realizzazione privilegiato 
nell’opera d’arte, e in particolare nella sua “forma estetica”, che è proprio ciò che la 
rende autonoma dai contenuti della realtà sociale che essa vuole contribuire a 
                                                                
41 Ibidem, p. 519. 
42 Ibidem, pp. 522-526. 
43 Si veda in particolare: H. Marcuse, Bemerkungen zu einer Neubestimmung der Kultur, apparso per la 
prima volta con il titolo Remarks on a Redefinition of Culture, in «Dedalus, Journal of the American 
Academy of Arts and Sciences», inverno 1965, tr. it. F. Cerutti: Note su una ridefinizione della cultura, in 
Cultura e società. Saggi di teoria critica 1933-1965, Einaudi, Torino 1969, pp. 279-299. 
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modificare. Come detto, Marcuse si pone qui in antitesi rispetto all’ortodossia marxista, 
che considera invece il valore rivoluzionario di un’opera d’arte in relazione ai suoi 
destinatari (ad esempio, la classe operaia) e al realismo di ciò che viene rappresentato. 
A suo parere questa visione è macchiata da un’estensione impropria del pregiudizio 
antiborghese che spinge il marxismo a diffidare delle espressioni della soggettività, e a 
ricercare quindi gli elementi di liberazione all’interno di un ordine oggettivo quale quello 
del realismo. Ma Marcuse sottolinea come, a suo giudizio, 
 
il potenziale politico dell’arte risiede solamente nella sua dimensione estetica. Il suo 
riferimento alla prassi è inesorabilmente indiretto, mediato e sfuggente. Quanto 
più l’opera d’arte è immediatamente politica, tanto più essa indebolisce la forza 
dell’estraniamento e gli obiettivi trascendenti di rinnovamento radicale44. 
 
Proprio come per Adorno, anche per Marcuse l’arte necessita di un grado di 
astrazione per porsi come “controcoscienza” che ribalta la percezione comune e 
dominante della realtà, operando quindi come mediazione intellettuale. Anche in 
questo caso, dunque, il valore sia politico sia etico dell’estetica è in connessione con il 
suo carattere prettamente riflessivo. In questo quadro, lo stesso Marcuse non può 
mancare di indirizzare le sue critiche all’industria culturale e a quei meccanismi di 
livellamento tra estetica e società che i critici del postmodernismo di scuola marxista 
considerano tipici di quel paradigma. La cultura di massa, infatti, riporta l’estetica al suo 
piano più basilare, quello dell’immediatezza irriflessa, funzionale alla creazione di 
soggetti privi di senso critico e dunque prede inerti delle strategie di dominazione del 
capitalismo maturo.  
Il realismo, in questo contesto, non è più, come una certa critica marxista 
ingenuamente ritiene, un vettore di liberazione, quanto piuttosto un meccanismo di 
svuotamento del valore trascendente, morale e riflessivo dell’estetica: 
 
La liberazione e la desublimazione che si attuano nella contro-arte rinnegano e 
falsificano la realtà, perché non hanno la forza conoscitiva e di superamento della 
                                                                
44 H. Marcuse, Die Permanenz der Kunst. Wider eine bestimmte marxistische Ästhetik, Hanser, München 
1977, tr. it. F. Canobbio-Codelli: La dimensione estetica, Mondadori, Milano 1978, p. 16. 
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forma estetica: sono mimesi senza trasformazione. I collages, gli assemblaggi, le 
sfasature non cambiano la situazione. L’esibizione di un barattolo di conserva non 
comunica nulla della vita dell’operaio che l’ha prodotto, né di quella del 
consumatore. La rinuncia alla forma estetica non colma il dislivello tra arte e vita, 
mentre annulla la differenza fra sostanza e apparenza, in cui dimora la verità 
dell’arte e che ne determina il valore politico45. 
 
Le analisi di Adorno e Marcuse, come accennato, risultano in qualche modo 
anticipatrici di molti temi che una parte della critica neomarxista svilupperà in relazione 
al concetto di “Postmoderno”, e che riguardano appunto l’estensione incontrollata 
dell’estetica a tutte le sfere della società, la sua identificazione con le forme oggettive 
dell’industria culturale e del capitalismo maturo, e la sua contemporanea perdita di 
quell’elemento riflessivo ed intellettuale che è condizione necessaria della sua funzione 
etica e politica. Proprio l’appiattimento dell’estetica sull’oggettività della realtà sociale 
è infatti, secondo questa lettura, il veicolo per l’affermazione di un’etica dell’estetica 
intesa come etica del piacere immediato, etica edonistica dell’io priva di riferimenti 
intersoggettivi e comunitari. 
Prima di analizzare in che modo questa critica venga espressamente indirizzata 
al postmodernismo, vorremmo però prendere in considerazione un testo che precorre 
la seconda lettura “estetica” della società postmoderna, ovvero quella legata alla 
sparizione della realtà in un universo di immagini e simulacri. Questa interpretazione, 
che potrebbe risultare antitetica alla critica dello schiacciamento dell’estetica sul dato 
immediato di realtà, si trova invece con quella in perfetta sintonia. L’applicazione 
dell’estetica, dell’immediatezza propria del visivo, alla realtà nella sua interezza, è infatti 
la condizione di possibilità dell’occultamento di quella stessa realtà in un magma 
simbolico indistinto. L’estetica del segno non si scinde dal reale in virtù della sua 
trascendenza da quello, come auspicavano Adorno e Marcuse, ma proprio a causa del 
suo eccessivo attaccamento al dato concreto, che rende praticamente impossibile 
distinguere tra originale e copia in un processo di duplicazione senza fine.  
Come vedremo, anche questo senso deteriore di “estetizzazione” del sociale, che 
implica sempre una perdita dell’etica e della sua dimensione riflessiva e normativa, 
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viene imputato da molti critici di scuola neomarxista al postmodernismo e al suo legame 
coessenziale con la società post-industriale. Molte di queste analisi, però, sono in parte 
già contenute nella critica situazionista della società dello spettacolo e del capitalismo 
immateriale, che trova tra i suoi principali esponenti Guy Debord. 
Nel suo testo più celebre, infatti, il filosofo francese ascrive proprio ai 
meccanismi del tardo capitalismo la trasformazione della merce, del capitale inteso nella 
sua dimensione materiale, in spettacolo, immagine, simulacro46. Per Debord il 
capitalismo immateriale determinerebbe una perdita di vissuto, di esperienze concrete, 
in favore di un ordine rappresentativo onnipervasivo, un ordine astratto, simulato, 
etereo, che viene però spacciato per la realtà: 
 
È il principio del feticismo della merce, il dominio della società mediante ‘delle cose 
sensibilmente sovrasensibili’, che si compie in grado assoluto nello spettacolo, dove 
il mondo sensibile è stato sostituito da una selezione di immagini che esiste al di 
sopra di esso, e che nello stesso tempo si è fatta riconoscere come il sensibile per 
eccellenza47.  
 
Tutti questi processi non sarebbero altro che il risultato del modo di produzione 
della società dagli anni ’50-’60 in poi. Lo spettacolo, evidentemente, richiama 
l’attenzione sul senso della vista e sull’immediatezza delle sensazioni, su quella 
prevalenza del figurale che, come si è visto, risulta centrale per la definizione del 
paradigma postmoderno. La carica simbolica ed emozionale dell’immagine fa sì infatti 
che nella società dello spettacolo l’individuo venga ridotto a consumatore inerte di 
segni, schiavo passivo di un ordine estetico che fa leva sull’assenza di risposte critiche e 
riflessive48.  
                                                                
46 G. Debord, La société du spectacle, Buchet-Chastel, Paris 1967, tr. it. P. Salvadori e F. Vasarri: La società 
dello spettacolo, Baldini&Castoldi, Milano 1997. 
47 Ibidem, p. 67. 
48 Tale ordine fabbricherebbe nel soggetto-consumatore degli pseudo-bisogni, segni lampanti del 
passaggio dal capitalismo classico al capitalismo avanzato. Nel primo, infatti, l’operaio veniva considerato 
in relazione ai suoi bisogni essenziali e a ciò che era necessario fornirgli per conservare la sua forza-lavoro. 
Nel secondo, al contrario, si cerca di far leva sull’inessenziale, sui passatempi, sulla creazione ad arte di 
desideri del tutto superflui. L’ordine estetico della società dello spettacolo assolve questo compito al 
meglio poiché riduce le capacità razionali delle persone e stimola un’affettività priva di mediazioni 
(Ibidem, pp. 70-71). 
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Al carattere immateriale delle merci inoltre, si accoppia l’irrealtà di situazioni che 
simulano quelle effettive. Al soggetto-consumatore della società post-industriale, 
insomma, non solo non accade mai nulla di reale, ma egli prende spesso per reale ciò 
che è artatamente prodotto dai meccanismi della spettacolarizzazione. Lo spettacolo 
diventa l’illusione di vivere concretamente la storia, che è invece bloccata in un 
susseguirsi di pseudo-eventi49. 
Si può notare qui il punto di congiunzione tra i tre diversi sensi di “estetizzazione 
del sociale” presi in considerazione in questa preliminare rassegna sull’universo 
neomarxista. In una società in cui, come sostengono Adorno e Marcuse, l’estetica ha 
perso la propria autonomia e si è attaccata ad ogni manifestazione della realtà oggettiva, 
il simulacro e la rappresentazione, seguendo Debord, possono prendere il posto della 
realtà stessa. Ciò produce, infine, individui estetici dall’identità frammentaria, scissa, che 
inseguono piccoli piaceri sempre nuovi in maniera totalmente acritica. L’etica, in questo 
scenario, non può che risultare completamente assente, perché un tale narcisismo 
estetico è centrato esclusivamente sull’io, e dunque incapace di raggiungere la 
dimensione del noi.  
Questi temi, analizzati attraverso i testi di Adorno, Marcuse e Debord, possono 
essere ritrovati anche in altri autori della costellazione neomarxista che li applicano 
esplicitamente alla critica della postmodernità, che ritengono cioè il Postmoderno il 
contesto culturale e filosofico in cui si realizza l’estetizzazione della società e la fine 
dell’etica in tutti e tre i sensi finora messi in luce. 
Per quanto riguarda la questione della perdita di autonomia della sfera estetica 
e la sua applicazione all’ambito della produzione industriale e commerciale, è 
certamente Fredric Jameson colui il quale ha sviluppato la critica più ficcante e completa 
del postmodernismo, che rappresenta a suo parere la “logica culturale del tardo 
capitalismo”, come recita il titolo del suo testo più celebre.  
L’analisi di Jameson risulta particolarmente interessante proprio per la centralità 
che il filosofo americano attribuisce al concetto di estetica. A suo parere, infatti, nel 
conteso del capitalismo maturo l’estetica si è ormai completamente integrata nel circolo 
di produzione delle merci, il quale necessita di una costante innovazione legata al design, 
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alla pubblicità50. Tale dinamica è speculare e complementare a quella che, in ambito 
culturale e filosofico, segna la perdita di distanza estetica della cultura dal capitale. 
Proprio come Adorno e Marcuse, anche Jameson sottolinea come la critica sociale possa 
essere condotta efficacemente attraverso le forme artistiche solo se queste conservano 
una separazione dall’esistente. L’aspetto critico e riflessivo dell’arte si perde invece 
completamente nel discorso postmoderno, in cui estetica e realtà risultano 
indistinguibili51. 
Ciò avviene, in particolare, a causa della saturazione delle produzioni artistiche, 
in un contesto in cui tutto è già stato sperimentato, in cui non c’è più nulla di 
autenticamente nuovo, rivoluzionario, e in cui perciò emergono stili eclettici che 
mescolano elementi presenti e passati in un potpourri privo di valore critico. Se il 
modernismo poteva essere considerato un movimento artistico di opposizione, e 
dunque portatore di ideali etici e politici, l’estetica postmoderna è invece 
completamente appiattita sul commerciale52. 
In linea con le riflessioni di Philippe Lacoue-Labarthe53, anche per Jameson il 
modernismo esprimeva una tensione verso l’assoluto che si concretizzava in una 
“estetica del sublime”, una trans-estetica che andava oltre l’arte stessa per afferrare la 
totalità. Per questo motivo, quando Hegel parlava di “morte dell’arte”, che sarebbe stata 
sostituita dalla filosofia nella rappresentazione concettuale della verità, egli non aveva 
messo in conto la possibilità di un’arte del sublime che prendesse il posto della filosofia 
nella pretesa di padroneggiare l’assoluto. Proprio per quest’ultima caratteristica, 
l’estetica modernista era pregna di valori etici, ed esprimeva un desiderio di palingenesi 
morale. 
L’arte che Hegel dichiarava al crepuscolo, di conseguenza, era quella del bello, 
ma non quella del sublime. A parere di Jameson, col Postmoderno si verifica una seconda 
                                                                
50 F. Jameson, Postmodernism, Or, The Cultural Logic of Late Capitalism, in «New Left Review», I/146, 
1984, pp. 59-92, tr. it. S. Velotti: Il postmoderno, o la logica culturale del tardo capitalismo, Garzanti, 
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Postmodernism, Or, The Cultural Logic of Late Capitalism, Duke University Press, Durham 1991, tr. it. M. 
Manganelli: Postmodernismo, ovvero La logica culturale del tardo capitalismo, Fazi, Roma 2007. 
51 Ibidem, p. 91. 
52 Su questi temi si veda anche: F. Jameson, Postmodernism and Consumer Society, in The Anti-Aesthetic, 
op. cit., pp. 127-144. 
53 Cfr. P. Lacoue-Labarthe, J.-L. Nancy, L’absolu littéraire. Théorie de la littérature du romantisme 
allemand, Seuil, Paris 1978. 
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morte dell’arte, che stavolta coinvolge proprio il sublime e che segna un ritorno del bello 
nella forma commerciale del decorativo: 
 
 Questa è l’altra faccia della postmodernità, il ritorno del Bello e del decorativo, al 
posto del più antico Sublime della modernità, l’abbandono da parte dell’arte della 
ricerca dell’Assoluto […] e la sua ridefinizione come fonte di puro e semplice piacere 
e gratificazione. […] Ma il ritorno del Bello nel postmoderno dev’essere visto come 
una colonizzazione della realtà da parte di forme spaziali e visuali, una 
colonizzazione che è allo stesso tempo una mercificazione di quella stessa realtà 
colonizzata in maniera intensa su scala globale54. 
 
Il postmodernismo, inoltre, per Jameson non farebbe altro che disintegrare la 
sostanzialità del soggetto disperdendolo nei mille rivoli di sensazioni e stati momentanei 
privi di un legame coerente tra loro. Se la patologia della modernità era quella 
dell’alienazione, in linea con la teoria marxista classica e con il suo campo di 
osservazione, ovvero quello del capitalismo industriale, nella postmodernità (e nella 
società post-industriale) l’individuo subisce piuttosto la propria frammentazione. 
Schiacciato su un presentismo in cui a contare è solo l’immediatezza della sensazione, e 
totalmente disconnesso sia dal proprio passato sia dal proprio futuro, l’io postmoderno 
sperimenta una condizione di schizofrenia:  
 
[…] Lacan descrive la schizofrenia come un collasso nella catena significante, ossia 
nel concatenarsi della serie sintagmatica dei significanti che costituisce un 
enunciato dotato di senso. […] Da questo nuovo punto di vista, il senso è generato 
dal movimento da Significante a Significante: ciò che chiamiamo generalmente il 
Significato – il senso o il contenuto concettuale di un enunciato – va visto adesso 
come un significato-effetto, come il miraggio oggettivo della significazione, 
generato e proiettato dalla relazione dei Significanti tra loro. Quando questa 
relazione collassa, quando il legame nella catena significante si spezza, allora si ha 
la schizofrenia come collasso nella catena significante, che si riduce in frantumi di 
significati distinti e irrelati. La connessione tra questo tipo di disfunzione e la psiche 
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1983-1998, Verso, London-New York 1998, pp. 86-87 (traduzione mia). 
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dello schizofrenico può quindi essere compresa mediante una doppia 
affermazione: in primo luogo, che l’identità personale è essa stessa l’effetto di una 
certa unificazione temporale di passato e futuro con il mio presente; e, in secondo 
luogo, che questa unificazione temporale attiva è essa stessa una funzione del 
linguaggio, o meglio ancora della proposizione, del suo spostarsi temporalmente 
nel circolo ermeneutico. Se siamo incapaci di unificare il passato, il presente e il 
futuro della frase, allora siamo similmente incapaci di unificare il passato, il 
presente e il futuro della nostra esperienza biografica e della nostra vita psichica. 
Quindi, con il collasso nella catena significante, lo schizofrenico è ridotto a 
un’esperienza di Significanti puramente materiali o, in altre parole, di una serie di 
presenti puramente irrelati nel tempo55. 
 
Per Jameson, quindi, vi è uno stretto legame tra la perdita di autonomia della 
sfera estetica e la formazione di un’individualità essa stessa estetica che, in quanto tale, 
è anche priva di prerogative quali la responsabilità morale e il senso del dovere, che 
implicano necessariamente una continuità nella struttura identitaria, un senso di 
imputabilità, una percezione piena della propria soggettività nello scorrere del tempo. 
La differenza con l’io estetico kierkegaardiano, qui, è che il soggetto schizofrenico della 
postmodernità per Jameson è più un recettore passivo di stimoli che un procacciatore 
attivo di sensazioni. Egli è cioè vittima di un sistema, tanto sociale quanto filosofico e 
culturale, in cui l’iper-stimolazione sensoriale ha prodotto assuefazione. È, in altre 
parole, una sorta di “io estetico minimo” per come lo descriveva Christopher Lasch. 
Rimane il fatto che è proprio la fine della trascendenza dell’estetica a provocare 
la contemporanea fine della soggettività intesa come individualità piena, e ad aprire il 
varco che conduce all’estetica dell’io schizofrenico propria di tanti autori postmoderni. 
È il caso, tra gli altri, di Beckett e del suo teatro dell’assurdo, di cui anche Jameson 
rimarca la dissoluzione del tessuto narrativo in una serie di frasi al presente56. Si tratta 
proprio di un esempio di quella rottura della catena significante, e dell’irruzione della 
materialità del singolo elemento linguistico isolato dagli altri, che è analoga alla 
disconnessione del presente dagli altri momenti della temporalità nella mente dello 
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schizofrenico. Nell’estetica postmoderna, insomma, la narrazione viene interrotta come 
piano coerente ed unico. 
Come per Adorno e Marcuse, anche nell’analisi di Jameson questo tipo di estetica 
si sposa con i meccanismi dell’industria culturale e svuota così l’individualità. Solo una 
soggettività non frammentata, come detto, è capace secondo questo tipo di lettura di 
agire in modo autenticamente morale. Non c’è etica, per i critici del postmodernismo 
come Jameson, quando la società è popolata da individui incatenati al presente delle 
proprie sensazioni.  
L’associazione tra estetica postmoderna, materialità dei processi produttivi del 
post-industrialismo e perdita di sostanza etica, viene messa in luce nello stesso periodo 
anche da altri autori della galassia neomarxista. In un articolo del 1985 pubblicato sulla 
New Left Review57, Terry Eagleton riprende alcuni degli argomenti di Peter Bürger sul 
paradossale capovolgimento che, nella postmodernità, si realizzerebbe dell’intenzione 
delle avanguardie moderniste di riunire arte e vita. Se in quest’ultimo caso l’intento era 
quello di fomentare la critica sociale attraverso un’arte non più staccata dai problemi 
concreti, quotidiani, con il postmoderno la discesa dell’estetica dall’iperuranio implica 
una sua concretizzazione e materializzazione che la rende ormai indistinguibile dalle 
merci: «Dire che la realtà sociale è mercificata in modo esteso, significa sostenere che 
essa è sempre già ‘estetica’ – ruvida, confezionata, feticizzata, libidinalizzata»58. 
In un certo senso, sostiene Eagleton, è come se l’iper-realismo e 
rappresentazionalismo dell’estetica postmoderna si capovolgesse nel concetto opposto 
di non-rappresentazione. Dal momento che la realtà si è trasformata in finzione, 
simulacro, non c’è più qualcosa da rispecchiare in maniera critica, ma solo degli oggetti 
da presentare, ovvero le merci e gli artefatti del tardo capitalismo59. 
In questo contesto, ovvero quello della materializzazione e della 
presentificazione dell’ordine soggettivo, estetico e sociale, l’etica fa la parte della vittima 
sacrificale, poiché il postmodernismo invita a cancellare ogni alternativa allo stato di 
cose attuale che possa venire dal passato o dal futuro, e di conseguenza elimina sia i 
riferimenti valoriali presi dalla storia sia l’afflato morale per il cambiamento a-venire. Il 
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valore, nel Postmoderno letto da Eagleton, è rappresentato solo da ciò che è, non da ciò 
che è stato o che sarà. In quanto tale, il postmodernismo è per definizione «privo di 
valore»60. Ciò avviene, come visto in precedenza, anche a causa della frammentazione 
della soggettività, che paralizza la possibilità di agire moralmente: 
 
Come attesta la cultura postmodernista, il soggetto contemporaneo non è tanto 
l’attivo agente monadico di una precedente fase dell’ideologia capitalista, quanto 
piuttosto un network disperso e decentrato di attaccamenti libidinali, svuotato di 
sostanza etica e di interiorità psichica, la funzione effimera di questo o quell’atto di 
consumo, esperienza legata ai media, relazione sessuale, tendenza o moda61. 
 
Come avevamo già rimarcato in precedenza, nella critica neomarxista la tesi del 
realismo estetico come equiparazione tra l’estetico e il commerciale coesiste con quella 
della sparizione della realtà in un universo di segni. Il primo movimento, come si notava, 
è in qualche modo causa del secondo, poiché estetizzando la realtà essa rischia di svanire 
in una rappresentazione simulata. Un’eventualità, quest’ultima, che la teoria filosofica 
ha spesso denunciato in relazione ad una critica delle tecnoscienze, versione 
contemporanea e immateriale della contestazione alla civiltà della tecnica tanto in voga 
nella seconda parte del diciannovesimo secolo e nella prima del ventesimo. 
L’universo tecnologico e scientifico, infatti, secondo una certa lettura, 
contribuirebbe ad accelerare il processo di circolazione incontrollata dei segni, delle 
immagini, alimentando quella cultura del visuale e dell’immediatezza sensibile che, 
come si è visto, costituisce la cifra della postmodernità e del tardo capitalismo. Un 
autore come Paul Virilio, ad esempio, ha esplicitamente utilizzato la categoria di 
“estetica” per caratterizzare la virtualizzazione del reale che le nuove tecnologie 
avrebbero facilitato. In un testo del 1989, Virilio impiega infatti l’espressione “estetica 
della sparizione” per denunciare l’assenza di mondo prodotta dall’inflazione delle leggi 
del movimento, da una velocità di circolazione semiotica ormai incontrollabile che 
produrrebbe un vortice allucinatorio in cui il reale svanirebbe per consunzione62.  
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I ritmi frenetici della tecnologia, nel contesto dell’eterotopia spaziale globale, 
ridurrebbero l’oggetto materiale ad informazione immateriale. Il soggetto, rapito da 
stimoli continui, si allontanerebbe del tutto dalla consapevolezza dell’oggettività del 
mondo. La velocità e l’iper-stimolazione, insomma, per Virilio impedirebbero alla 
coscienza di operare riflessivamente, proprio a causa della sua ricezione non di realtà 
oggettive, ma di effetti speciali. 
L’utilizzo, da parte di Virilio, del termine estetica, rende chiaro come la questione 
della scomparsa del reale sia accoppiata alle principali caratteristiche associate alla 
postmodernità: immediatezza, cultura del visivo, dell’immagine, incapacità di elaborare 
risposte riflessive. Proprio per questo motivo, l’analisi di Virilio è contemporanea o di 
poco successiva a quelle di autori neomarxisti che vedono nel Postmoderno l’approdo 
della forma-merce al suo ultimo stadio, quello appunto del simulacro. Si tratta di 
considerazioni che, come detto, si muovono sulla scia della teoria situazionista della 
società dello spettacolo, quella che qui abbiamo presentato attraverso il testo di Guy 
Debord.  
I già citati Arthur Kroker e David Cook, ad esempio, parlano di una “scena 
postmoderna” in relazione all’implosione della società e della cultura in un universo 
nichilista fatto di simulazioni63. In stretta analogia con le tesi di Virilio, i due autori 
deplorano in questo testo l’accelerazione e l’iper-intensità favorite dalle nuove 
tecnologie operanti su scala globale, e che porterebbero alla vaporizzazione 
dell’universo materiale.  
Analogamente, per Kroker e Cook anche il mondo sociale è ormai sul punto di 
dissolversi nei meccanismi della finzione mediatica. Tutti processi, secondo questa 
interpretazione, causati dall’affermarsi di una cultura prettamente postmoderna ed 
estetizzata. La decomposizione del reale si accompagna infatti non solo alla circolazione 
dei segni, ma anche ad un’estetica della seduzione, quella dei meccanismi pubblicitari e 
mediatici del capitalismo post-industriale. Il tardo capitalismo, per Kroker e Cook, va 
inteso infatti come “estetizzazione dell’eccesso”, un processo cioè in cui la velocità di 
circolazione permette alla merce, smaterializzatasi, di raggiungere il suo stadio 
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fantastico, allucinatorio64. L’arte giocherebbe qui un ruolo fondamentale applicandosi 
alla produzione estetizzata postmoderna:  
 
L’arte è essa stessa eccessiva […], ed è quindi centrale per l’economia postmoderna 
nella sua fase estetizzata. […] L’arte corrisponde al grado più alto del capitale nella 
sua fase estetizzata; e l’arte rinforza il capitale trasformando la forma-merce nel 
puro autoreferenziale […] sito del potere. Se la forma-merce nel suo stato più 
avanzato è sperimentata come auto-identificazione ad un tale grado di intensità 
che si trasforma in immagine, allora si potrebbe dire che il capitalismo sta entrando 
nella sua ultima, puramente artistica, fase, sotto il segno della rimercificazione 
estetica65.  
 
Questa fase, analogamente a Virilio, viene considerata quella delle tecnologie 
virtuali, in cui «le simmetrie estetiche diventano la logica strutturale del reale»66. Tutto 
ciò a parere dei due autori, determinerebbe uno smarrimento dei valori morali, dal 
momento che l’estetica della seduzione faciliterebbe la formazione di un’individualità 
decadente, schizofrenica, un segno vuoto. Il soggetto postmoderno è come l’ultimo 
uomo di Nietzsche e l’io minimo di Lasch, non insegue che agi e comfort. Nella scena 
postmoderna, insomma, una psicologia della seduzione, quella del capitalismo, 
causerebbe una «combinatoria emozionale» tale da produrre un «ego narcisistico»67. 
Kroker e Cook riassumono quindi alcune delle principali critiche che la lettura 
neomarxista rivolge al postmodernismo, suggerendo come il capitale, avendo superato 
la sua fase industriale, si muova ormai in una spirale nichilista che funziona sotto il 
linguaggio del segno, e in cui i realia sono trasfigurati in apparenze prospettiche. Qui il 
lavoro da concreto diventa astratto, la merce si trasforma in segno. La combinazione del 
tema del nichilismo con quello dell’autoreferenzialità della forma merce porta allora i 
due autori a sostenere che Marx e Nietzsche, nelle loro analisi, stessero in qualche modo 
leggendo in anticipo il medesimo evento, ovvero «l’inversione irreale dell’esperienza 
moderna nell’unità astratta postmoderna»68. 
                                                                
64 Ibidem, p. 16. 
65 Ibidem, pp. 18-19. 
66 Ibidem, p. 20. 
67 Ibidem, pp. 181-182. 
68 Ibidem, p. 187. 
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Lo svuotamento dell’etica in una tale cultura del narcisismo estetico, sia 
individuale sia societario, è quindi segnalata in tutto il dramma della sua inevitabilità. 
Non solo non esistono codici oggettivi in base ai quali orientare la propria azione morale, 
ma l’individuo, nell’assuefazione allucinatoria della realtà virtuale, è persino privo degli 
strumenti cognitivi, intellettuali e riflessivi per potere anche solo percepire il proprio 
senso morale. Non c’è preoccupazione etica laddove la saturazione del mondo in 
immagini ha ridotto l’interazione umana ad una commistione letale tra inseguimento 
dei piaceri e ricerca della propria sopravvivenza.  
Il tema dello smarrimento della realtà in un universo di simulacri e simulazioni è 
al centro, come è noto, anche dell’analisi filosofica e sociale di Jean Baudrillard. 
All’interno della costellazione neomarxista, si tratta certamente dell’autore che esprime 
nella maniera più sistematica la posizione di chi vede nella fase culturale del capitalismo 
una forma di iper-estetizzazione che cancella la consistenza oggettiva del mondo e la 
concretezza dei processi e degli eventi storici.  
Ciò che risulta particolarmente interessante ai fini del nostro discorso, è che 
Baudrillard, in particolare nel corso degli anni ’80, comincia progressivamente a definire 
la sua critica sociale come una “analisi della postmodernità”. Egli rintraccia cioè in alcuni 
processi culturali generalmente sussunti all’interno della definizione di “Postmoderno” 
la realizzazione funesta di dinamiche da lui prese in considerazione già a partire dagli 
anni ’70. Baudrillard, insomma, prende le mosse da una critica del capitalismo maturo 
nella sua versione iper-culturalizzata ed estetizzata, ed arriva in maniera quasi naturale, 
come molti altri teorici della sua generazione, a rinvenire il nesso implicito tra quel 
modello di società tardo capitalista e le categorie filosofiche e concettuali del pensiero 
postmoderno. 
Il tutto avviene, anche in questo caso, all’interno di una teorica che coglie, tanto 
nel capitalismo culturale quanto nella postmodernità, i segni di un progressivo 
svuotamento della sfera etica, soppiantata da un’estetica della soggettività e da 
un’estetica sociale ormai onnipervasive. Baudrillard segue in questo le varie letture che 
si concentrano sui processi di accelerazione, iper-stimolazione e de-materializzazione 
che caratterizzano la società post-industriale. Il sociologo francese diventa ben presto il 
teorico per antonomasia del concetto di “iperrealtà”, un’espressione con cui rimarca 
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proprio la scomparsa del reale nel vortice della sua continua duplicazione e 
rappresentazione mediatica. 
A parere di Baudrillard, nelle analisi da lui svolte a partire soprattutto dagli anni 
’70, col neocapitalismo viene a smarrirsi la differenza tra valore di scambio e valore 
d’uso, che fa da perno della teoria marxista della merce e che corrisponde a quella che, 
nel sistema linguistico, è la differenza tra l’elemento strutturale e quello referenziale 
della parola. Proprio quest’ultimo comincerebbe a perdersi in un sistema, quello della 
simulazione, in cui regna una commutabilità tra segni che non designano nulla di reale69. 
La fase tardo capitalista si caratterizzerebbe per Baudrillard come l’epoca in cui, a 
dominare, è il codice. Ciò che conta, in altre parole, è il rapporto reciproco tra i segni, la 
legge strutturale del valore. Poiché nell’allucinazione mediatica il referente è scomparso 
o è diventato comunque irrilevante, ciò che viene spacciato come reale vale 
esclusivamente come simulacro. Proprio in virtù della sua irrealtà, tale simulacro non ha 
alcun valore intrinseco, e può essere scambiato con qualsiasi altro segno.  
Per questo, secondo Baudrillard, la scomparsa del valore d’uso degli oggetti e dei 
referenti delle rappresentazioni ha generato una sostanziale indistinzione anche dal 
punto di vista valoriale: non è possibile, nello scenario fantasmagorico del tardo 
capitalismo, operare delle distinzioni effettive tra opposti quali destra e sinistra, rapporti 
di produzione/forze produttive. Tutte le contrapposizioni classiche scompaiono, e a 
dominare è la legge dell’equivalenza. Emblematica di questa dinamica è la 
trasformazione del denaro, ormai sganciato dalla realtà della produzione e diventato 
puramente speculativo, astratto. Con la perdita del referente, insomma, i significanti 
sono liberi di fluttuare senza che essi possano essere attaccati a nulla di effettivamente 
esistente.  
Questo slittamento dalla realtà alla simulazione, tipico del passaggio dal 
capitalismo classico a quello post-industriale, è causato per Baudrillard dalla perdita di 
finalità della produzione. Non si produce più, cioè, per soddisfare bisogni determinati, e 
nemmeno col fine cumulativo di realizzare progetti futuri. L’ordine della produzione è 
ormai completamente estetico, appiattito sulla commutabilità dei termini del codice e 
della struttura, e ha perso ogni tipo di afflato etico: 
                                                                
69 Cfr. J. Baudrillard, L’échange symbolique et la mort, Gallimard, Paris 1976, tr. it. G. Mancuso: Lo scambio 




Allo stadio estetico dell’economia politica, che è quello d’una finalità senza fine 
della produzione, il mito etico, ascetico dell’accumulazione e del lavoro sprofonda. 
Il capitale, che rischia di crepare di questa liquefazionne dei valori, ridiventa quindi 
nostalgico del suo grande periodo etico […]70. 
 
La mancanza di finalità della produzione, tipica dello stadio estetico del 
capitalismo, equivale anche alla transizione dall’ordine della produzione stessa a quello 
del consumo. La società dei consumi, nella teoria di Baudrillard, corrisponde infatti al 
campo sociale in cui si realizza più compiutamente il passaggio del concetto di estetica 
da teoria delle forme del bello a teoria della commutabilità generale dei segni nel 
contesto della scomparsa dei referenti, della realtà. Il consumo va infatti ormai letto 
nell’ottica della soddisfazione di un bisogno non individuale, bensì sociale, un bisogno di 
differenziazione e distinzione. 
 Ciascun bene di consumo non va preso nel suo isolamento ma va inserito in un 
insieme differenziale in cui il suo valore-segno si misura in relazione a tutti gli altri oggetti 
nonché all’appartenenza di classe che il suo possesso determina. Acquistando un 
determinato prodotto, non soddisfo solo l’esigenza individuale di possesso, ma anche 
quella sociale di affiliazione ad uno specifico gruppo. Il bene di consumo è quindi un 
oggetto-segno, il suo valore materiale è del tutto secondario rispetto a quello semiotico, 
alla catena di appartenenze e di differenze che esso genera71. Come si può notare, è lo 
stesso meccanismo di scomparsa del referente reale a beneficio della commutabilità tra 
i segni che è al cuore del concetto di iperrealtà, e che struttura l’intera teoria del 
sociologo francese. 
È infatti proprio l’universo mediatico, quello delle rappresentazioni, dei 
simulacri, a generare questo sistema differenziale per cui l’oggetto diventa marcatore di 
status. La pubblicità, esempio della dissoluzione del valore d’uso dell’oggetto nella 
vendita del suo valore-segno, comunica al singolo in quanto membro di un contesto più 
                                                                
70 Ibidem, p. 47. 
71 Cfr. J. Baudrillard, La société de consommation. Ses mytes, ses structures, Gallimard, Paris 1974, tr. it. 




ampio, lo spinge all’acquisto per soddisfare la sua esigenza di differenziazione sociale e 
di appartenenza di classe.  
Nell’analisi di Baudrillard, quindi, proprio la proliferazione dell’estetica in tutte le 
sfere sociali, compresa quella economica della produzione e del consumo, 
l’attaccamento dei segni estetici alla realtà materiale nella sua interezza, determina la 
“semiotizzazione” della realtà stessa, la sua riduzione ad uno scambio di segni in cui ogni 
forma di concretezza tangibile si dilegua. Dietro tutto questo si nasconde una logica di 
dominio, quella perpetrata da chi possiede non più, come nel capitalismo classico, il 
monopolio dei mezzi di produzione, bensì quello dei mezzi di significazione. Gli oggetti, 
infatti, ormai privi di finalità, servono esclusivamente ad ordinare un fascio di relazioni 
e a stabilire così un codice di significati gerarchizzati72.  
L’abolizione della trascendenza della cultura, inoltre, genera una 
“culturalizzazione” del sociale che si riduce ad una combinatoria di segni, e in cui al reale 
subentra il neoreale, la simulazione, l’estetizzazione: 
 
Adesso che il reale e l’immaginario sono confusi in una medesima totalità operativa, 
il fascino estetico è ovunque: è la percezione subliminale […] del trucco, del 
montaggio, della sceneggiatura, della sovraesposizione della realtà 
all’illuminazione dei modelli – non più uno spazio di produzione, ma una banda di 
lettura, banda di codifica e decodifica, banda magnetizzata dai segni – realtà 
estetica, non più attraverso la premeditazione e il distacco dell’arte, ma attraverso 
la sua elevazione al secondo livello, alla seconda potenza, attraverso l’anticipazione 
e l’immanenza del codice. […] Così l’arte è ovunque, poiché l’artificio è al centro 
della realtà73. 
 
Questo vortice estetico che mischia realtà e finzione produce quella che 
Baudrillard definisce «una vertigine depoliticizzata, deideologizzata»74, in analogia con 
quei processi di svuotamento della sostanza etica che altri autori precedentemente 
analizzati ascrivevano all’estetizzazione del sociale.  
                                                                
72 Cfr. J. Baudrillard, Pour une critique de l’économie politique du signe, Gallimard, Paris 1972, tr. it. M. 
Spinella: Per una critica dell’economia politica del segno, Mazzotta, Milano 1974, pp. 52-54. 
73 J. Baudrillard, Lo scambio simbolico e la morte, op. cit., p. 89. 
74 Ibidem, p. 207. 
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In senso stretto, con la società tardo capitalista l’estetica della bellezza non esiste 
più, rimpiazzata com’è dall’estetica della simulazione. Lo stesso termine estetica, in altre 
parole, ha ormai cambiato di significato, e designa ora un gioco combinatorio di 
messaggi, segni, codici, differenze culturali e sociali, immagini: 
 
La categoria dell’estetica succede (liquidandola) a quella della bellezza, come 
l’ordine della semiotica succede all’ordine simbolico. Mentre un tempo era la teoria 
delle forme del bello, oggi l’estetica è diventata la teoria della contabilità generale 
tra i segni, della loro coerenza interna (significante/significato) e della loro sintassi. 
Il valore ‘estetico’ connota la funzionalità interna di un insieme, qualifica l’equilibrio 
(eventualmente mobile) di un sistema di segni75. 
 
Un esempio di questo meccanismo è rappresentato dalla moda: in essa il valore 
estetico (inteso dal punto di vista della bellezza) degli oggetti è ormai irrilevante. 
Possono essere lanciati sul mercato prodotti esteticamente aberranti, se essi 
riforniscono di segni distintivi l’universo materiale, rafforzando la logica del dominio di 
classe. La moda, sotto la facciata della mobilità dei segni sociali che determinerebbe, 
serve in realtà a mantenere l’inerzia delle strutture sociali stesse, la loro immobilità, il 
consolidamento dei meccanismi di potere76. 
In particolare nella seconda metà degli anni ’80, Baudrillard comincia ad 
applicare la sua critica sociale al concetto di “postmodernismo”, arrivando addirittura in 
alcuni casi, come accennato, a definire la sua teoria come una “analisi della 
postmodernità”77. Egli inizia cioè a parlare di postmodernismo proprio in relazione al 
cambiamento di significato dell’estetica, al suo passaggio da teoria delle forme del bello 
a teoria della commutabilità dei segni. Per il sociologo francese, infatti, tale passaggio 
determina la sparizione dell’arte per come essa è stata generalmente intesa nella 
tradizione occidentale. Se tutto è estetico, allora niente è estetico in senso classico. La 
simulazione assoluta del nuovo ordine semiotico equivale al vanishing point dell’arte, 
                                                                
75 J. Baudrillard, Per una critica dell’economia politica del segno, op. cit., p. 204. 
76 Ibidem, pp. 31-36. 
77 Su questo si veda in particolare: J. Baudrillard, On Nihilism, in «On the Beach», Vol. 6, 1984, pp. 38-39. 
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alla fine della sua trascendenza, che è condizione di possibilità della sua esistenza come 
forma culturale autentica, auratica78. 
L’arte è ormai equiparata alla moda, alla merce, a tutto ciò che funge 
esclusivamente da elemento del codice. Questa dinamica è definita da Baudrillard come 
l’ingresso in una fase di “trans-estetica”, in cui risulta cioè ormai impossibile produrre 
delle forme artistiche originali, rivoluzionarie, anche solo dotate di un valore che non sia 
commerciale, delle forme artistiche reali e non espressione del generale effetto di 
simulazione. Questa impossibilità, rileva Baudrillard, non è propria solo dell’arte, ma 
riguarda anche la politica e l’ideologia dell’epoca a lui contemporanea e, in ultima 
analisi, lo stesso concetto di storia. Non siamo solo nell’era della trans-estetica, ma 
anche in quella della trans-politica. Ciò significa che, nello scenario dell’accelerazione di 
tutti i processi e della scomparsa del reale nell’estasi dell’informazione, dell’immateriale 
e della mediatizzazione79, qualsiasi significato autentico è stato svuotato, tutto risulta 
già sperimentato, ogni evento non è altro che una mera replica di qualcosa che è già 
avvenuto.  
Il trans-politico, ad esempio, è uno spazio pubblico spettrale in cui le passioni e 
gli avvenimenti concreti si sono ritirati, così come il trans-estetico è l’applicazione 
beffarda dei canoni artistici a ciò che artistico non è. Ci si trova insomma in quella che 
Baudrillard definisce la fase successiva all’«orgia», ovvero alla liberazione delle forme 
politiche, sessuali ed artistiche propria della modernità:  
 
Se occorresse caratterizzare lo stato attuale delle cose, direi che è quello da dopo 
l’orgia. L’orgia è in qualche modo tutto il movimento esplosivo della modernità, 
quello della liberazione in tutti i campi. [...] Oggi, se volete il mio parere, tutto è 
liberato, i giochi sono fatti, e ci ritroviamo collettivamente di fronte alla questione 
cruciale: che fare dopo l’orgia? Non possiamo far altro che simulare l’orgia e la 
liberazione, far finta di andare nella stessa direzione accelerando, ma in realtà noi 
acceleriamo nel vuoto, perché tutte le finalità della liberazione (della produzione, 
del progresso, della rivoluzione) sono già dietro di noi […]. Che fare dunque? È 
                                                                
78 Cfr. J. Baudrillard, La sparizione dell’arte, Abscondita, Milano 2012. 
79 J. Baudrillard, L’extase de la communication, in L’Autre par lui-même, habilitation, Galilée, Paris 1987, 
tr. it. M. T. Carbone: L’altro visto da sé, Costa & Nolan, Genova 1987. 
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questo lo stato di simulazione, è quello in cui non possiamo che recitare di nuovo 
tutte le scene che hanno già avuto luogo – realmente o virtualmente80. 
 
Se la realtà non può più dirsi propriamente esistente, se ogni evento presente 
non è altro che la riproduzione dimidiata e posticcia di un evento passato, se il nuovo 
non può più essere effettivamente sperimentato, ecco allora che il processo storico 
giunge al suo termine. Ci si trova cioè, per Baudrillard, «oltre la fine», in una realtà 
virtuale e programmata in cui tutto è già stato calcolato81.  
Da questo punto di vista, Baudrillard ha gioco facile nell’utilizzare il concetto di 
“postmodernismo” per caratterizzare ulteriormente il regno della simulazione e della 
fine della storia. Proprio il prefisso post, infatti, ben si sposa con l’idea che il continuum 
storico, nei termini di Gehlen, sia giunto alla fase del suo arresto, a quella che il sociologo 
tedesco definiva post-histoire. Il postmodernismo, per Baudrillard, è appunto il riflesso 
culturale, artistico e filosofico della post-histoire, esprime cioè una cultura che non fa 
altro che «giocare con le vestigia» di ciò che è stato distrutto, di ciò che si è ormai 
esaurito. Se il Moderno è stato il periodo storico della sperimentazione, della 
liberazione, di uno spirito critico spesso anche distruttivo rispetto alle convenzioni e al 
sistema, con il congelamento di qualsiasi spinta soggettivistica proprio del Postmoderno 
ci si limita a giocare con i frammenti di ciò che è stato disfatto. Non essendoci più un 
significato da trovare, un messaggio da diffondere, un senso per cui combattere, non 
resta che la fluttuazione di pezzi, assemblati in modo casuale proprio ad immagine del 
nonsense che ha tristemente condotto all’epoca post-storica82. 
L’arte postmoderna, nel suo gusto per il pastiche, per la combinazione stocastica 
di elementi operata con mera finalità ludica, è l’espressione migliore di questa cultura 
del post-orgia, di questo gioco ironico che è quanto di meglio sia rimasto nell’epoca 
dell’allucinazione estetica della realtà:  
 
                                                                
80 J. Baudrillard, Verso il vanishing point dell’arte, in La sparizione dell’arte, op. cit., pp. 26-27. 
81 Cfr.: J. Baudrillard, A l'Ombre du Millenaire ou le Suspense de l'An 2000, Sens & Tonka, Paris 1998. 
Paradossalmente, quindi, quella per l’anno 2000 è un’attesa per qualcosa che non avrà luogo, poiché la 
storia del millennio è già esaurita e non si fa altro che riviverla costantemente (Cfr. J. Baudrillard, The year 
2000 has already happened, in A. Kroker, M. Kroker (ed.), Body Invaders: Panic Sex in America New World, 
New York 1987, pp. 35-44). 
82 Cfr. J. Baudrillard, Games with vestiges. Interview with Salvatore Mele and Mark Titmarsh, in Mike Gane 
(ed.), Baudrillard Live. Selected Interviews, Routledge, London 1993. 
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[…] l’arte moderna non è affatto costruttiva. […] La sua magia e il suo prestigio 
risiedono nella distruzione e nell’auto-distruzione. Nella misura in cui c’è un sistema 
che la supporta, fintanto che esiste un sistema o un ordine forte, l’arte è in qualche 
modo una metafora distruttiva di quello stesso sistema.  Ma io vedrei l’arte 
postmoderna o contemporanea in un modo assai differente. […] Questa negatività 
auto-distruttiva dell’arte non ha più alcuna ragione di esistere. Precisamente, l’arte 
non può più operare come critica radicale o metafora distruttiva. […] Essa ha 
condotto ad una sfera in cui tutte le forme possono co-esistere. Si può giocare in 
tutti i modi possibili, ma non più contro qualcuno. Non c’è più un nemico, né un 
sistema. […] Ciò è come dire che l’arte è diventata ‘mosaico’, come suggerisce 
McLuhan. Non può fare nulla più che operare in una modalità combinatoria83. 
 
La modalità combinatoria a cui si riferisce Baudrillard, del resto, non è altro che 
quella dei segni, che come abbiamo visto si staccano dai referenti in un gioco 
fantasmagorico che simula una realtà ormai sparita. L’arte postmoderna, insomma, 
come collage di frammenti, gioco estetico con le vestigia del passato, è quella 
maggiormente rappresentativa del concetto di trans-estetica, ovvero dello slittamento 
di significato dal termine estetica dal campo artistico a quello semiotico.  
La critica dell’arte e, più in generale, dell’epoca postmoderna si manifestano 
allora come la logica conclusione del percorso teorico intrapreso da Baudrillard a partire 
dai primi anni ’70. Il neoreale, l’iperrealtà, sono tutti concetti che tracimano in quello di 
“postmodernità”, un periodo storico che porta la storia stessa al suo termine, in cui il 
simulacro ha definitivamente sostituito la realtà, in cui l’estetizzazione del sociale, 
considerata anche da Baudrillard il rovesciamento comico del progetto emancipativo 
delle avanguardie, è diventata ormai onnipervasiva.  
In un contesto del genere, l’autonomia dei segni dai referenti ha prodotto per il 
sociologo francese la corrispettiva autonomia degli eventi rispetto ai loro attori. Ciò che 
accade, nell’universo neoreale, non è il prodotto dell’azione concreta degli individui, che 
sono piuttosto agiti da qualcosa che essi stessi non riescono più a controllare. La stessa 
soggettività, in questo scenario, tende a scomparire proprio in favore del movimento 
                                                                
83 Ibidem, p. 93 (traduzione mia). 
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oggettivo (non nel senso di reale, ma di non causato dai soggetti) dei simulacri.  Si tratta, 
per Baurdillard, di un meccanismo propriamente postmoderno: 
 
L’ironia soggettiva era ancora una facoltà di giudizio. […] Ormai uno potrebbe 
essere in grado di estrapolare una sorta di ironia oggettiva da tutti questi processi, 
questi processi fuori controllo di esagerazione proliferazione e relativizzazione di 
qualsiasi cosa da parte della televisione ecc. Questa è una forma di ironia oggettiva. 
[…] Non è più l’ironia di questo o quello, è l’ironia dell’evento stesso. È una specie 
di gioco. Sì, forse in questo è presente una possibile definizione degli elementi della 
postmodernità84. 
 
La scomparsa di una soggettività agente nell’estetizzazione totale e 
nell’iperrealtà dà vita per Baudrillard ad un’individualità anch’essa prettamente 
postmoderna, quella caratterizzata da «un narcisismo dell’autoreferenzialità» che segna 
il tramonto del «narcisismo mitico», quello di soggetti comunque in lotta per qualcosa, 
e il ripiegamento su una forma di egocentrismo banale che è esattamente «quello di cui 
parlava Christopher Lasch»85. Ci sono insomma, nella versione baudrillardiana del 
postmodernismo, la maggior parte degli elementi che la critica neomarxista rintraccia in 
questo paradigma: estetizzazione della realtà, narcisismo, scomparsa della soggettività 
eroica. Come detto, si tratta di una conseguenza quasi naturale del percorso speculativo 
del sociologo francese, così come naturale appare lo stacco da lui evidenziato tra la 
modernità e la postmodernità. Solo quest’ultima può rientrare propriamente nella 
descrizione di una società dominata dalla finzione dei simulacri e dalla scomparsa della 
realtà, tanto che gli eventi postmoderni sono considerati da Baudrillard una sorta di 
duplicazione degradata di quelli moderni, una copia spettrale generata dai media, dei 
prodotti secondari86. 
Il corollario di questa raffigurazione non può che essere, anche qui in linea con il 
resto della critica neomarxista, quello della sostituzione dell’etica con l’estetica. Ciò 
significa, nell’ottica di Baudrillard, non tanto e non solo che il giudizio morale poggia 
ormai su criteri sensoriali, edonistici, quanto piuttosto che la stessa sfera etica, come 
                                                                
84 Ibidem, p. 92. 
85 Ibidem, pp. 82-83. 
86 J. Baudrillard, A l'Ombre du Millenaire ou le Suspense de l'An 2000, op. cit. 
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quella politica e quella estetica, ha raggiunto il punto cieco in cui è diventata trans-etica. 
Così come la trans-estetica esprime il passaggio dell’estetica a teoria della 
commutabilità tra i segni che nulla ha a che fare con i concetti di bello e brutto, la trans-
etica è il regno in cui si eclissano i corrispettivi concetti di giusto e sbagliato, di 
moralmente commendevole e riprovevole. Questi due processi, per Baudrillard, 
viaggiano su binari paralleli, tanto che uno è causa dell’altro. Laddove sparisce la 
capacità di giudizio estetico, si è anche al di là del bene e del male, tutto è assorbito nel 
vortice di indifferenza e di neutralità dell’epoca postmoderna, post-storica, post-
estetica e post-valoriale87. 
La neutralizzazione del valore, che sia esso estetico o etico, è però prodotta come 
visto soprattutto da una dinamica, quello dell’estetizzazione della realtà, che in ultima 
analisi provoca un narcisismo estetico “minimo”, quello descritto alcuni anni prima da 
Lasch. Anche in Baudrillard, quindi, il postmodernismo porta con sé la sostituzione 
dell’etica con l’estetica dell’io, e anche nella sua teoria è il predominio della sfera 
estetica, intesa sia in senso soggettivo (ovvero riferita all’individualità) che oggettivo (in 
relazione ai processi societari), a determinare la scomparsa dell’etica. Con quest’ultima 
espressione si può qui intendere la perdita di consistenza non solo della morale in senso 
stretto, ma più in generale dell’impegno nella sfera pubblica. Come visto, l’iperrealtà 
non è solo un’allucinazione estetica, ma anche una vertigine depoliticizzata, 
deideologizzata. Quando tutto è già stato realizzato, del resto, quando rimane solo 
l’ubriacatura di immagini e simulacri, l’afflato morale non ha più ragione di esistere, 
poiché vengono a mancare anche gli obiettivi verso cui esso dovrebbe tendere. 
È un discorso, questo, che come è facile intuire fa breccia in molti degli autori 
ascrivibili al filone della critica neomarxista. Il postmodernismo, infatti, proprio per il suo 
tentativo di superare la categoria di soggettività intesa in senso eticamente positivo, 
ovvero come individualità in lotta per raggiungere obiettivi non solo personali ma anche 
collettivi, viene considerato come una proclamazione di irrilevanza di tutte le grandi 
narrative emancipative di sinistra88.  
                                                                
87 Cfr. J. Baudrillard, Transestetica, in La sparizione dell’arte, op. cit., pp. 50-51. 




Torna qui l’assunto neomarxista che collega una soggettività strutturata a dei 
riferimenti (etici, normativi) di tipo universale. Questi ultimi sono essenziali per 
condurre un’azione sociale che abbia come mira il sovvertimento di un ordine esistente, 
la rivoluzione, o in ogni caso un progetto di portata generale. Al contrario, il soggetto 
frammentato non può ovviamente far propri dei principi assoluti, dei parametri di 
comportamento che seguano un apparato di valori o almeno di convinzioni personali.  
In assenza degli universali, non può che aprirsi la voragine di un relativismo etico 
totale, e di una moralità individuale che si fonda esclusivamente sui criteri sensoriali di 
un io che, del resto, vive in uno stato di costante frammentazione. Privo di una narrativa 
coerente, il soggetto postmoderno per i neomarxisti sceglie solo in base alle sensazioni. 
Non si tratta nemmeno di un intuizionismo morale in senso stretto, che poggia sulla 
percezione di ciò che è bene e ciò che è male. Non è questo l’intuizionismo dell’individuo 
postmoderno, che è privo di una bussola morale che gli permetta anche solo di percepire 
il valore morale di un’azione. Egli intuisce solo ciò che provoca in lui uno stato di piacere 
soggettivo, sceglie esclusivamente sulla base di criteri edonistici. Come afferma Terry 
Eagleton, 
 
è l’estetizzazione del valore che è stata ereditata dalle correnti contemporanee del 
postmodernismo e del post-strutturalismo. Il risultato di questo è un nuovo tipo di 
trascendentalismo, in cui desideri, credenze ed interessi ora occupano esattamente 
quelle posizioni di a priori che erano tradizionalmente riservate allo Spirito del 
Mondo o all’ego assoluto89. 
 
L’assenza di una soggettività forte connota allora l’etica postmoderna come etica 
dell’estetica, come un esteticismo che si propone nei termini di una filosofia morale. È 
una posizione, questa, che sarebbe sostanzialmente condivisa da tutti i principali filosofi 
postmoderni, da Lyotard a Foucault, da Lacan a Derrida90. Per David Harvey, il 
postmodernismo di Lyotard e di Derrida sfiora un nichilismo morale assoluto, proprio 
per la mancanza, nelle teorie di questi autori, del riferimento a valori generali ed 
                                                                
89 T. Eagleton, The Ideology of the Aesthetic, Blackwell, Oxford 1990, p. 382. 
90 È questa la tesi che Richard Shusterman espone nell’articolo Postmodern Aestheticism: a New Moral 
Philosophy?, in «Theory, Culture and Society», Vol. 5, 1988, pp. 337-355. 
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universali. Ciò produce evidenti crepe in un «edificio intellettuale che apre la strada al 
predominio dell’estetica sull’etica»91. 
In conclusione, appare quindi chiaro come il postmodernismo attiri su di sé 
critiche che, tanto da destra quanto da sinistra, convergono nella sottolineatura sia del 
nesso tra postmodernità e società post-industriale, sia della conseguente estetizzazione 
dell’etica. Dal fronte neomarxista ne esce fuori, specularmente all’analisi di teorici che 
partono da visioni sociali quasi opposte come Daniel Bell, l’idea che la morale debba 
essere una struttura solida, centrata su degli universali, e che pertanto necessiti di una 
soggettività altrettanto solida. Il postmodernismo, riducendo quella stessa soggettività 
a brandelli, porterebbe allora a compimento l’estetizzazione del valore, la riduzione di 
quest’ultimo a gusto personale. 
Viene insomma evidenziato, anche in ambito neomarxista, come il termine 
“estetica” sia utilizzato dai principali filosofi postmoderni in senso prettamente 
individualistico, che si tratti di un individualismo espressivo, quello dell’io avido di 
sensazioni, o di un individualismo minimo, quello di un soggetto alla mera ricerca della 
propria sopravvivenza. 
Se l’etica, quindi, riconduce al noi, l’estetica è il regno dell’io, che nella 
postmodernità si fa ipertrofico proprio, paradossalmente, attraverso la perdita della sua 
consistenza solida. Per i neomarxisti, dunque, esiste una costellazione di autori, quelli 
più chiaramente inquadrabili nel paradigma postmoderno, che accompagnerebbero con 
le loro teorie un movimento oggettivo, quello dello spirito del tempo della società post-
industriale, in cui la tensione positiva verso gli altri, l’etica, è offuscata dall’edonismo 








                                                                









Concluderemo questa sezione prendendo in considerazione due autori che, nel 
panorama della teoria postmoderna, si riferiscono esplicitamente al concetto di “etica 
dell’estetica”, collegandolo all’individualismo della sensazione e alla capacità auto-
trasformatrice del soggetto. Mostreremo cioè come, in queste teorie, le basi anti-
fondazionaliste del postmodernismo filosofico conducano all’elaborazione di un’etica 
centrata sull’edonismo desiderante del soggetto, un’etica priva di qualsiasi prospettiva 
universale e sostanziale, e in ultima analisi piuttosto distante dalla problematica 
dell’intersoggettività e del noi. In questo modo, faremo vedere come l’espressione 
“etica dell’estetica”, nel pensiero postmoderno, possa facilmente scivolare nella 
direzione denunciata dai suoi critici, ovvero gli autori di scuola neoconservatrice e 
neomarxista analizzati nelle precedenti sezioni. 
Ci riferiremo innanzitutto ad un articolo di Richard Rorty dal titolo Freud e la 
riflessione morale92, in cui il filosofo americano, nel 1986, applica al campo dell’etica le 
basi della sua filosofia pragmatista, precedentemente elaborate in alcuni dei suoi scritti 
più celebri93. Successivamente, ci soffermeremo sulle teorie del filosofo e sociologo 
Gilles Lipovetsky, teorico della “seconda rivoluzione individualista” e della “fine del 
dovere” nella postmodernità. Pur nella diversità di sfondi teorici ed ambiti di analisi, 
questi due autori, se letti in sequenza, offrono una chiave di lettura estremamente 
interessante su come, nel postmodernismo, possa essere esplicitamente proclamata la 
riduzione dell’etica ad una ricerca dell’espansione individuale.  
                                                                
92 R. Rorty, Freud and moral reflection, in Essays on Heidegger and others. Philosophical papers. Volume 
2, Cambridge University Press, Cambridge 1991, pp. 143-163, tr. it. B. Agnese: Freud e la riflessione morale, 
in R. Rorty, Scritti filosofici, Laterza, Roma-Bari 1993, pp. 193-221. 
93 In particolare: R. Rorty, Philosophy and the Mirror of Nature, Princeton University Press, Princeton 1979, 
tr. it. G. Milone e R. Salizzoni: La filosofia e lo specchio della natura, Bompiani, Milano 2004; ID., 
Consequences of Pragmatism, University of Minnesota Press, Minneapolis 1982, tr. it. F. Elefante: 
Conseguenze del pragmatismo, Feltrinelli, Milano 1986. 
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Le teorie morali di Rorty e Lipovetsky prendono infatti entrambe le mosse dalle 
questioni del pluralismo e dell’anti-fondazionalismo che, tanto nell’uno quanto 
nell’altro, fanno da architravi ad un pensiero post-metafisico che viene a caratterizzarsi 
anche come postmoderno. Questi aspetti, inoltre, sfociano in tutti e due i casi nel 
concetto di “etica dell’estetica”, intesa come unica forma di morale dotata di legittimità 
in uno scenario in cui il sapere meta-teorico va ormai rigettato del tutto.  
Pur nella già menzionata differenza di contesti ed obiettivi, Rorty e Lipovetsky 
condividono l’idea che il superamento della prospettiva fondazionalista, quella cioè che 
ricerca una legittimazione a priori dei vari campi del sapere e una verità di tipo 
universale, possa condurre ad una crescente varietà tanto dei punti di vista speculativi 
quanto delle attitudini pratiche delle persone. In quest’ottica, non vi sarebbe più alcuna 
giustificazione per l’imposizione di norme morali, e il soggetto non potrebbe essere in 
alcun modo costretto a rinunciare alla propria individualità in nome del perseguimento 
di ideali superiori (religiosi, sociali, ecc.). La svolta post-metafisica, piuttosto, facendo 
precipitare qualsiasi pretesa di assolutezza, aprirebbe il campo ad un pluralismo ben 
espresso, ad esempio, dalla progressiva democratizzazione delle società occidentali, non 
solo per quanto riguarda i sistemi politici, ma anche in relazione all’apparato di gusti, 
abitudini e desideri che caratterizza l’homo democraticus.  
In campo morale, tale pluralismo verrebbe a configurarsi come libertà, da parte 
degli individui, di costruire a piacimento la propria identità, e di scegliere 
autonomamente lo stile di vita a loro più congeniale. I parametri per effettuare questa 
scelta non sarebbero più di tipo universale e normativo, né in senso stretto 
intersoggettivo (scelgo questo stile di vita perché è il più adatto alla realizzazione di una 
convivenza pacifica con gli altri), bensì esperienziale (scelgo questo stile di vita perché 
mi piace, perché risponde a criteri di gusto personale).  
Per quanto riguarda Rorty, come detto, l’idea di una morale post-metafisica 
come etica dell’estetica viene sviluppata soprattutto nello scritto su Freud. Proprio 
questo testo viene spesso citato dai critici del filosofo americano come emblema delle 
conseguenze nefaste di un’etica della sensazione di stampo postmoderno94. Il saggio del 
1986, come accennato, si pone in continuità con la complessiva ricerca anti-
                                                                
94 È la critica indirizzata a Rorty, tra gli altri, da Richard Shusterman nell’articolo richiamato nel precedente 
paragrafo: Postmodern Aestheticism: a New Moral Philosophy?, op. cit., pp. 337-346. 
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fondazionalista di Rorty e con la piega pragmatista della sua filosofia che, in analogia con 
il concetto di sapere locale di Lyotard e con quello di gioco linguistico di Wittgenstein, 
ancora il valore di verità degli enunciati al contesto in cui essi vengono formulati, 
accettando il pluralismo prospettico dei valori e l’idea che la verità stessa sia una 
costruzione umana e non qualcosa di oggettivo ed essenziale che la mente si limiterebbe 
a rispecchiare. 
Tra i bersagli polemici della riflessione epistemologica di Rorty c’è soprattutto 
Kant, a causa della sua pretesa di indagare le condizioni a priori della conoscenza umana 
e, più in generale, della sua considerazione della filosofia come sapere meta-teorico in 
grado di vagliare la legittimità delle scienze speciali. Ciò che Kant propone, è per Rorty 
speculare a tutta la riflessione di matrice trascendentalista, che ricerca cioè la 
fondazione del sapere in elementi aprioristici svincolati dalla concretezza del processo 
storico. Si tratta di una tendenza rintracciabile già nella filosofia cartesiana, e che da 
Kant sfocia poi nel neokantismo e nella fenomenologia trascendentale. In tutti questi 
casi, si parte dalla centralità del concetto di soggetto e dall’idea che esso possieda 
caratteristiche naturali e condivise da tutti gli essere umani. L’idea insomma, di matrice 
platonica e alla base dell’intera tradizione speculativa occidentale, che esista un “vero 
sé”, un io autentico che debba in qualche modo essere liberato dalle imperfezioni, 
purificato.  
La riflessione morale si pone come campo privilegiato del tentativo di 
raggiungere questa forma di autenticità. Se in Platone il “vero sé” viene collocato 
all’interno dell’anima (e in particolare nella sua parte razionale), determinando così un 
processo di rinuncia alla materialità del corpo e ai suoi appetiti, in Kant esso implica 
l’abbandono di comportamenti morali in contrasto con l’universalità apodittica 
dell’imperativo categorico. In entrambi i casi, l’assunto teorico di base è quello di 
un’universalità a-storica ed immateriale che, sola, permette all’essere umano di 
costituirsi in tutto e per tutto come soggetto morale.  
L’articolo su Freud si pone allora in netto contrasto con una concezione dell’etica 
che fa leva su tale apriorismo, nonché con il presupposto sostanzialista che postula 
l’esistenza di un soggetto inteso come centro dei propri atti, essenza naturale a cui 
afferiscono degli accidenti che, però, non ne intaccano la struttura. Tutto ciò che, nel 
comportamento umano, si determina come contingenza, tutto ciò che è guidato dalle 
123 
 
passioni, dagli istinti, secondo questa impostazione va espunto in favore di un 
comportamento etico razionale ed universalizzabile. Sostanzialismo del soggetto e 
universalismo trascendentale, a-storico, dell’etica, vengono insomma per Rorty a 
sovrapporsi e a coincidere all’interno del paradigma fondazionalista della tradizione 
filosofica occidentale.  
Ma è davvero giusto, si chiede il filosofo americano, imporre al soggetto di 
rinunciare a una parte di se stesso, ingiungergli cioè di uniformarsi ad uno schema 
assoluto, quello della ragione universale, a detrimento della contingenza dei propri 
desideri, dei propri istinti, chiedergli cioè di sacrificare tutta la potenziale ricchezza e 
varietà della propria esperienza nonché la libertà di scelta in ambito morale? I due 
aspetti, come è stato evidenziato finora, procedono infatti di pari passo. Solo 
decentrando il soggetto, solo accettando al suo interno la molteplicità di un’esperienza 
che è anche corporea, sensoriale, estetica, è possibile salvaguardare il pluralismo e la 
contingenza delle sue prospettive morali95. Legittimando l’elemento materiale del 
desiderio e dell’esperienza, rifiutando la naturalità di una soggettività già costituita a 
priori come essenza universale, ecco infatti che si spalancano le porte di una scelta 
morale basata sui criteri dell’arricchimento esperienziale e del gusto individuale. Da 
un’etica normativa, insomma, si passa ad un’etica dell’estetica.  
Cosa c’entra Freud con tutto questo? Egli realizza, per Rorty, un movimento di 
de-naturalizzazione della soggettività. Se con Copernico era decaduta l’immagine 
dell’uomo come centro dell’universo, con Freud tramonta l’idea che l’uomo stesso sia 
dotato di un centro, che disponga cioè di una parte razionale in grado di dominare le 
aree periferiche, passionali. Il concetto di un inconscio non completamente 
padroneggiabile dall’Io implica cioè che l’individualità sia priva di essenza, e che la sua 
esistenza si sviluppi nei termini dell’interazione tra differenti parti del sé (l’Io, l’Es, il 
Super-Io) tutte dotate di uguale legittimità96. 
                                                                
95 Successivamente, Rorty bilancia il prospettivismo morale contenuto nell’articolo su Freud formulando 
una teoria dei diritti umani con presupposti universalistici. Non cambia però il suo approccio anti-
fondazionalista ed anti-razionalista, poiché il raggiungimento di una prospettiva universale fa leva sulle 
emozioni, su un sentimento di simpatia e solidarietà che favorirebbe lo sviluppo di una moralità comune 
all’intera umanità. Cfr. R. Rorty, Human Rights, Rationality and Sentimentality, in Truth and Progress. 
Philosophical Papers Volume 3, Cambridge University Press, Cambridge 1998, trad. it. S. Lauzi: Diritti 
umani, razionalità e sentimento, in S. Shute, S. Hurley (a cura di), I diritti umani. Oxford Amnesty Lectures 
1993, Garzanti, Milano 1994, pp. 128-151. 
96 R. Rorty, Freud e la riflessione morale, op. cit., pp. 195-196. 
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Non siamo più di fronte, come nel caso dell’anima tripartita in Platone, a porzioni 
dell’io considerate inferiori e dunque sottomesse alla componente razionale. Ora sia 
l’esistenza storica di un individuo sia la sua coscienza morale sono considerate frutto 
della combinazione di azioni da lui volontariamente compiute, ed altre in cui egli stesso 
è come agito da qualcosa di estraneo ma che pure fa parte di lui (tutto l’universo 
dell’inconscio). Questi elementi irrazionali e non dominabili dal soggetto sono 
esattamente ciò che lo definiscono nella sua specificità. Non si è esseri umani in virtù di 
una serie di caratteristiche condivise con gli altri membri della propria specie, bensì a 
causa della particolarità dell’insieme delle componenti razionali ed irrazionali che 
ciascuno possiede. Anche l’azione morale, di conseguenza, non sarà più ancorata ad una 
natura umana unica e condivisa da tutti, bensì alla specificità irriducibile di ciascun 
individuo97. 
Rorty richiama nel saggio alcune idee di Philip Rieff, che parlava della «revisione 
di Freud in senso egualitario dell’idea tradizionale di gerarchia nella natura umana»98. 
Questa revisione egualitaria, sottolinea il filosofo americano, rende impossibile 
rispondere alla domanda: che tipo di persona sono in questo momento? Ma se non 
esiste una natura umana precisa ed identificabile, ecco che il compito del soggetto 
diventa quello di crearsi, di definire la propria identità in un continuo processo di 
arricchimento esperienziale la cui declinazione specifica viene scelta in assoluta libertà. 
Ciò ha delle implicazioni anche nel campo dell’etica: Rorty afferma infatti di 
essere interessato non alla moralità pubblica, ovvero alle azioni individuali finalizzate al 
raggiungimento del bene comune, bensì alla moralità privata, intesa come 
perfezionamento di un sé privo di una meta prescritta dall’esterno. Un perfezionamento 
che non ha come fine ultimo la purificazione, la rinuncia ad una parte dell’io in funzione 
dell’assolvimento di compiti di natura sovra-individuale, bensì un’auto-espansione che 
si configura a tutti gli effetti come un’etica dell’estetica nel senso kierkegaardiano della 
continua ricerca di sensazioni nuove: 
 
                                                                
97 Ibidem, pp. 198-199. 
98 Ibidem, p. 202. Il riferimento è al testo di Rieff: The Triumph of the Therapeutic, Harper and Row, New 
York 1966, trad. it. S. Sabbadini: Gli usi della fede dopo Freud. Il trionfo della therapeutica in Freud, Jung, 
Reich e Lawrence, ILI, Milano 1972. 
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Un simile tentativo può prendere una o due forme antitetiche: la ricerca della 
purezza o la ricerca dell’espansione del proprio sé. La vita ascetica propugnata da 
Platone e criticata da Nietzsche è il paradigma della prima di queste forme. La vita 
‘estetica’ criticata da Kierkegaard è il paradigma della seconda. Il desiderio di 
purificare se stessi è il desiderio di ridurre al minimo, di rimuovere qualsiasi cosa sia 
accidentale, di volere una sola cosa, di intensificarsi, di diventare un essere più 
semplice e trasparente. Il desiderio di espandere se stessi è il desiderio di 
abbracciare sempre più possibilità, di imparare continuamente, di abbandonarsi 
totalmente alla curiosità, per finire coll’immaginare tutte le possibilità del passato 
e del futuro. Era il fine condiviso, per esempio, da Sade, Byron e Hegel. In base alla 
prospettiva che presento qui, Freud è un apostolo della vita estetica, la vita della 
curiosità infinita, la vita che cerca di allargare i propri confini più che trovare il 
proprio centro99. 
 
Nella riflessione morale, insomma, non c’è più spazio per l’astrazione di 
imperativi categorici, norme generali ed assolute definite aprioristicamente in funzione 
della realizzazione di un’essenza umana comune a tutti. L’individuo, inoltre, non sacrifica 
nulla di se stesso per il perseguimento di un ideale superiore. Egli è in qualche modo 
rispettoso di tutte le componenti che ne fanno quello specifico individuo. Un istinto 
contribuisce a definire la soggettività tanto quanto un pensiero razionale. E ancora, 
soggettività e moralità si sviluppano nella contingenza della realtà storica. Non si può 
stabilire aprioristicamente che sia necessario reprimere un desiderio, poiché nel 
particolare contesto di vita in cui si manifesta esso potrebbe apportare un arricchimento 
da un punto di vista sia esperienziale sia morale.  
Viene superata così l’astrazione del soggetto kantiano denunciata ad esempio 
dalla filosofia comunitarista, il cui obiettivo è proprio quello di ancorare lo sviluppo del 
sé e dei suoi principi morali alla contingenza, ad uno specifico contesto di appartenenza.  
Come sottolinea Rorty, però, il comunitarismo rigetta sia il soggetto astratto e 
disincarnato di matrice kantiana, sia l’individuo la cui condotta morale è guidata da 
un’estetica delle sensazioni di tipo privatistico. Alasdair MacIntyre, ad esempio, ritiene 
deplorevole la deriva emotivista dell’etica, l’idea cioè che le scelte morali siano  
                                                                
99 R. Rorty, Freud e la riflessione morale, op. cit., pp. 204-205. 
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questione di intuizione fondata sul gusto100. A tipizzare questo atteggiamento, per 
MacIntyre, vi sono alcune figure paradigmatiche della moralità contemporanea, quali il 
manager, il terapista nonché il ricco esteta.  
La storia del sé comunitarista si configura piuttosto come una trama che intreccia 
la vicenda dell’io con quella del suo luogo di origine. Il soggetto, per MacIntyre, si 
definisce a partire dal ruolo che occupa nella sua comunità, così come i valori morali di 
quella stessa comunità derivano la loro legittimità dal modo in cui sono sorti, si sono 
consolidati, sono stati accettati dai suoi membri. La narrativa comunitaria, laddove si 
intreccia con quella individuale, assume dunque in parte la forma di una meta-narrativa, 
proprio ciò che l’approccio postmoderno di Rorty non può accettare. Egli infatti 
considera preminente un racconto che non raggiunge mai il piano sovra-individuale, e 
che tiene inoltre conto, come nella descrizione freudiana, non solo degli elementi di 
continuità dell’io, ma anche di quelli di discontinuità. Una narrativa in cui il soggetto non 
realizza necessariamente un progetto coerente della propria identità, bensì plasma il 
proprio sé tenendo conto delle componenti irrazionali, istintive, e in qualche modo 
anche di quelle involontarie, ovvero di tutto ciò che egli non controlla, che lo agisce pur 
facendo parte di lui101. 
Il soggetto, per Rorty, è dunque una macchina fatta di tanti pezzi non 
necessariamente ricomponibili in un quadro unitario. Mancando di un’essenza definita, 
tale soggetto-macchina ha il compito di crearsi, di plasmare la propria identità 
allargando quanto più possibile il proprio raggio esperienziale. Per tutti questi motivi, 
l’etica di Rorty si configura esplicitamente come un’etica dell’estetica di matrice 
postmoderna, e il filosofo americano può affermare di accogliere con gioia, al contrario 
di MacIntyre, «una cultura dominata dal ‘ricco esteta, dal manager e dal terapeuta’, 
purché chiunque lo voglia possa diventare un esteta»102. 
Il postmodernismo di Rorty risiede quindi nel rifiuto di una prospettiva meta-
narrativa sia di tipo assoluto (il soggetto morale disincarnato kantiano, l’imperativo 
categorico), sia di tipo relativo (la moralità definita in relazione alla comunità di 
appartenenza). Ciò che rimane è un individuo privo di essenza, libero di fare della propria 
                                                                
100 Cfr. A. MacIntyre, After Virtue. A Study in Moral Theory, University of Notre Dame Press, Notre Dame 
1981, trad. it. M. D’Avenia: Dopo la virtù. Saggio di teoria morale, Armando Editore, Roma 2007. 
101 R. Rorty, Freud e la riflessione morale, op. cit., pp. 209-215. 
102 Ibidem, p. 210. 
127 
 
vita un esperimento non vincolato ad alcuna prescrizione, ma allo stesso tempo “reale” 
in quanto definito a partire dalla contingenza delle singole situazioni. Un soggetto 
siffatto, poiché assume l’istinto e la sensazione come fonti privilegiate della propria 
condotta morale, mette in pratica ciò che lo stesso Rorty definisce una “etica 
dell’estetica”. È un soggetto che, in virtù della sua libertà auto-creatrice, non è lontano 
dalle concezioni più classiche dell’estetismo morale come quella di Oscar Wilde.  
Sebbene l’obiettivo di Rorty non si riduca certo alla celebrazione dell’edonismo, 
la sua etica dell’estetica rimane comunque fortemente ancorata ad una prospettiva 
individualistica in cui l’intersoggettività ha un ruolo piuttosto marginale. Eliminando ogni 
aspetto normativo e meta-individuale, infatti, l’etica postmoderna si configura qui come 
un’etica del perfezionamento soggettivo, da intendersi in primo luogo come auto-
espansione, self-enlargement, che parte da una base istintiva e sensoriale. 
Come detto, non si tratta certo dell’unico caso di un’etica dichiaratamente 
postmoderna e centrata sull’estetica. Tra gli altri possibili esempi, scegliamo qui quello 
di Gilles Lipovetsky, poiché la sua analisi della società postmoderna, globale e post-
industriale converge verso i medesimi esiti che, dal punto di vista della teoria morale, 
caratterizzano la posizione teorica di Rorty. 
Lipovetsky può essere infatti considerato uno dei principali analisti dei 
mutamenti che l’ordine economico e culturale del capitalismo avanzato ha generato 
nella formazione della soggettività, nonché nei parametri utilizzati dagli individui per 
compiere le proprie scelte in campo morale. I suoi libri, dagli anni ’80 fino ai giorni nostri, 
si pongono a metà tra l’analisi sociologica la teorizzazione filosofica. 
Ciò che, innanzitutto, accomuna la definizione di “Postmoderno” di Lipovetsky a 
quella di Rorty, è l’idea di matrice lyotardiana che esso abbia promosso una 
disseminazione e pluralizzazione dei racconti che rende ormai impossibile orientarsi 
sulla base di un orizzonte di senso univoco. Le verità assolute sono scomparse, così come 
(lo si è appena visto in Rorty) non appare legittimo riferirsi a progetti sociali e comunitari 
in grado di dare senso all’azione dei singoli. Lipovetsky spinge questo discorso al suo 
estremo: diversamente da altri autori e filoni della teoria postmoderna, infatti, egli non 
considera l’esaurimento delle meta-narrative funzionale all’ascesa delle rivendicazioni 
delle minoranze. Al contrario, il filosofo francese ritiene deprecabile la dissoluzione della 
soggettività in progetti comuni non solo di portata universale, ma anche locale. I suoi 
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testi fanno risaltare i diritti dell’unico attore ritenuto legittimo nella società liquida 
postmoderna: l’individuo. Quest’ultimo è anche l’ultimo sopravvissuto al processo di 
erosione delle ideologie, dei grandi progetti emancipativi del Moderno, nonché alla 
conseguente contrazione della temporalità nella dimensione del presente.  
Dissolvendo tutti i punti di riferimento e minando l’unicità del senso, la cultura 
postmoderna diventa vettore per Lipovetsky di un processo di personalizzazione, o di 
quella che egli definisce la “seconda rivoluzione individualista” (la prima, quella del 
Moderno, si caratterizzava come visto anche in altri autori per il suo afflato eroico, 
ribelle).  Essa si configura nei termini di un sempre più marcato psicologismo, di 
un’attenzione al sé che diventa pratica comune e quasi ossessiva, di un narcisismo e di 
una privatizzazione ormai imperanti. Ma alla base di questi fenomeni c’è, appunto, 
l’erosione delle leggi universali che, in epoca moderna, regolavano la vita pubblica. È 
quantomeno anacronistico, nella postmodernità, parlare di volontà generale, di 
imperativo categorico, riferirsi cioè a strutture sovra-individuali per le quali il soggetto 
sarebbe costretto a rinunciare alla propria autenticità, alla propria libertà espressiva.  
Al contrario, nella postmodernità si compie per Lipovetsky il processo di 
democratizzazione, laddove questa parola non va intesa prevalentemente nella sua 
declinazione politica, quanto piuttosto in quella sociale, legata cioè ai costumi, alla 
diversificazione delle abitudini, dei gusti, nonché al riconoscimento che qualsiasi scelta 
individuale, in qualsiasi campo, vada ormai considerata legittima. 
Il postmodernismo, insomma, è un paradigma culturale che si affianca 
all’affermazione definitiva, nel mondo occidentale, delle democrazie liberali, in cui la 
dimensione politica si riduce sostanzialmente all’aspetto formale, al diritto di scelta dei 
propri rappresentanti in libere elezioni e alla dialettica tra le varie forze politiche. Per il 
resto, a prevalere è una concezione della libertà intesa come libertà privata, quella che 
Benjamin Constant definiva “libertà dei moderni”, in contrapposizione a quella degli 
antichi basata sulla partecipazione alla cosa pubblica103. La democratizzazione 
postmoderna va allora intesa come facoltà di scegliere la vita che si vuole, di andare alla 
                                                                
103 Cfr. B. Constant, De la liberté des Anciens comparée à celle des Modernes, in Collection complète des 
ouvrages publiés sur le gouvernement représentatif et la constitution actuelle de la France, Bechet, Paris-
Rouen 1818-1820, vol. IV pp. 238-274, tr. it. G. Paoletti: La libertà degli antichi, paragonata a quella dei 
moderni, Einaudi, Torino 2001. 
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ricerca della propria individualità (che, come già notava Rorty, non essendo definita a 
priori, va creata) nello scenario della privatizzazione e dello psicologismo imperanti.    
L’analisi di Lipovetsky sui processi di democratizzazione richiama qui quella di 
Alexis de Tocqueville il quale, un secolo e mezzo prima, denunciava le derive 
privatistiche della nascente democrazia liberale americana, caratterizzata dalla perdita 
dei valori eroici propri dell’aristocrazia e dal livellamento degli individui su un piano 
medio in cui ogni eccellenza era guardata con sospetto e in cui ognuno mirava 
esclusivamente al proprio mediocre benessere individuale104. Se Tocqueville proponeva, 
come contrafforte rispetto a questa perdita del concetto di bene comune, un 
rafforzamento dei corpi intermedi, delle associazioni che avrebbero dovuto coinvolgere 
gli individui riconferendo al termine democrazia un significato eminentemente politico, 
per Lipovetsky si tratta piuttosto di accettare l’idea che con la democratizzazione 
postmoderna il privato ha ormai preso il posto del pubblico.  
Questo perché, innanzitutto, il processo di personalizzazione è considerato dal 
filosofo francese nella sua funzione di rafforzamento dell’indipendenza del soggetto e 
della sua capacità di giudizio riflessivo rispetto a modelli culturali, morali e sociali imposti 
dall’alto. Come è stato evidenziato nel primo capitolo, infatti, la modernizzazione 
determina l’affrancamento dell’individuo dalle strutture sociali che orientavano le sue 
scelte di vita in epoca pre-moderna, incentrate sui concetti di gerarchia e tradizione. La 
postmodernità non fa altro che portare a termine questo processo, e lo spazio di libertà 
che si apre per il soggetto è considerato da Lipovetsky l’elemento cardine di questo 
periodo storico-culturale che, come visto, si affaccia a partire dagli anni ’60 del 
Novecento. La pluralizzazione dei gusti, dei costumi, nella sua ottica determinano 
un’uscita dallo stato di minorità di stampo quasi illuministico. Ciò si accompagna 
all’affermazione di un ordine estetico fatto di segni, seduzione, spettacolarità, quello 
della società post-industriale.  
Ora, infatti, ognuno è libero di scegliere uno stile di vita sulla base del proprio 
gusto personale, di adeguare a quest’ultimo le scelte di consumo, di forgiare cioè la 
propria identità a piacimento e senza alcuna imposizione esterna. Un esempio di tale 
dinamica è quello della moda, e del ruolo che essa riveste nelle società contemporanee. 
                                                                
104 Cfr. A. de Tocqueville, De la démocratie en Amérique [1835-40], Gallimard, Paris 1961, tr. it. N. 
Matteucci: La democrazia in America, UTET, Torino 2007. 
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È sbagliato, infatti, considerarla un’espressione della coazione sociale ad uniformarsi a 
determinati parametri estetici prescritti dall’esterno. Questa è, del resto, la lettura del 
fenomeno fornita da quella sociologia che, da Veblen105 a Baudrillard, incardina la 
propria analisi sul sistema di classificazione sociale che la moda stessa veicolerebbe.  
Qui l’idea è che il gusto estetico risulti del tutto superfluo e mascheri in realtà 
l’imposizione di modelli che servono a perpetuare una logica di classe in cui il segno 
estetico, il prodotto acquistato, non è altro che un marcatore di status.  Secondo questa 
interpretazione, la moda lascerebbe uno spazio assai esiguo all’autonomia individuale, 
poiché il fenomeno del consumismo sarebbe in qualche modo guidato dall’alto, e la 
libertà eventualmente percepita dal soggetto nell’atto di acquisto risulterebbe 
completamente illusoria, eterodiretta da un sistema sociale che agisce su di lui in 
maniera inconscia. L’individuo interiorizzerebbe cioè una logica di classe e di status che, 
in ultima analisi, annullerebbe la sua capacità di giudizio soggettivo e la sua libertà. 
Di tutt’altro avviso è però Lipovetsky, secondo il quale invece la moda 
contribuirebbe a consolidare il processo di personalizzazione e di indipendenza 
individuale proprio delle democrazie liberali, risultando quindi complementare ad esse. 
Il gusto estetico, infatti, a parere del filosofo francese è più che presente nel 
consumismo contemporaneo, niente affatto annullato dai meccanismi classificatori del 
sistema, ed anzi vettore di libertà di scelta e autonomia di giudizio. Proprio l’enorme 
diversificazione di prodotti del tardo capitalismo, l’esplosione della diversità che si 
accompagna anche all’allargamento del mercato su scala mondiale (e al conseguente 
afflusso di beni di consumo provenienti da altre culture e tradizioni), genera infatti la 
possibilità per il consumatore di scegliere uno stile a lui proprio, e in questo modo di 
affermare la propria unicità, la propria singolarità irripetibile.  
Lipovetsky legge il fenomeno della moda in connessione al concetto di “gratuità 
estetica”: ognuno decide a seconda del proprio gusto, non valgono altri parametri se 
non quello del piacere, del capriccio personale, ma quegli stessi gusti possono essere 
affinati grazie alla varietà di opzioni a disposizione. La scelta per una piccola sfumatura, 
per una differenza marginale, è indice di una capacità di discernimento, di valutazione, 
che evidenzia il carattere riflessivo del processo di acquisto. Questa riflessività è dunque 
                                                                
105 Cfr. T. Veblen, Theory of the leisure class, Allen & Unwin, London 1924, tr. it. F. Ferrarotti: La teoria 
della classe agiata, Einaudi, Torino 1981. 
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allo stesso tempo individuale, auto-osservativa, ed estetica, poiché legata appunto 
all’universo di sensazioni e di segni della società dei consumi. Lipovetsky afferma quindi 
che la moda è vettore di «individualizzazione narcisistica», che diffonde un «culto 
estetico dell’io»106. 
Qui il concetto di riflessività estetica, che come vedremo risulta centrale per gli 
autori che spingono il postmodernismo alla sua dimensione comunitaria, viene 
considerato in funzione del rapporto che l’io ha con se stesso. Il termine “estetica” non 
ha quindi nulla di intersoggettivo, non rimanda ad un “fuori” dell’io, ad una sua 
sporgenza in direzione degli altri, bensì assume un significato prettamente 
personalistico, privatistico. Grazie al consumo dei segni e alla riduzione della scelta ad 
una questione di gusto, di sensazione, gli individui affinano infatti le proprie capacità 
riflessive, ma lo fanno esclusivamente per un interesse egoistico e narcisistico:  
 
All’individualismo nazionale ha fatto eco ciò che possiamo ben chiamare 
individualismo estetico. La moda, costrizione collettiva, ha di fatto permesso una 
certa autonomia personale nel modo di mostrarsi e ha istituito un’inedita relazione 
fra l’atomo-individuo e la regola sociale. Ha imposto una norma per tutti mentre 
permetteva la manifestazione dei gusti personali: essere come gli altri, ma non del 
tutto, seguire la corrente, ma esprimere un gusto peculiare107. 
 
Il soggetto postmoderno è quindi per Lipovetsky una sorta di Don Giovanni del 
consumo, un collezionista di esperienze sensoriali e, dunque, un individuo estetico. Agli 
obiettivi di stima e considerazione sociale, propri di una società precedente a quella che 
prende corpo dagli anni ’60-’70, si sostituirebbero quelli legati ai piaceri individuali. 
L’oggetto da vivere, in questo scenario, conta di più rispetto a quella da esibire. Si 
innesca cioè una logica de-istituzionalizzata che riduce l’importanza degli habitus di 
                                                                
106 G. Lipovetsky, L’empire de l’éphémère. La mode et son destin dans les sociétes modernes, Gallimard, 
Paris 1987, tr. it. S. Atzeni: L’impero dell’effimero. La moda nelle società moderne, Garzanti, Milano 1989, 
P. 38. 
107 Ibidem, pp. 42-43. 
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classe e che va in direzione dell’emotività dei singoli108. Il valore-segno della merce cede 
il posto al suo valore esperienziale: 
 
[…] non si tratta più di sbandierare un segno esteriore di ricchezza o di riuscita, ma 
di creare un quadro di vita piacevole ed estetico ‘che ci rassomigli’, un bozzolo 
accogliente e personalizzato. […] Certo, lo snobismo il gusto di brillare, di 
‘classificarsi’ e di differenziarsi non sono assolutamente scomparsi, ciononostante 
non è più tanto il desiderio di riconoscimento sociale che sta alla base del tropismo 
verso le marche superiori, quanto il piacere narcisistico di percepire una distanza 
con la maggior parte della gente, beneficiando di un’immagine positiva di se stessi 
per se stessi109. 
 
Ora che, con la seconda rivoluzione individualistica, a contare è solo l’aspetto 
sensoriale, la riflessività estetica è una riflessività in cui la coscienza dell’individuo torna 
circolarmente su se stessa, ragiona cioè esclusivamente in funzione di obiettivi 
personalistici.  Lipovetsky quindi, pur filtrando riflessivamente gli elementi sensoriali del 
giudizio, descrive con sostanziale approvazione questa dinamica individualistica, in cui il 
Don Giovanni di Kierkegaard è passato dall’accumulazione di esperienze al proprio 
accrescimento sensoriale tramite l’acquisto di prodotti e l’esposizione di uno stile. 
Tutti questi processi, ovviamente, legati come sono alla moltiplicazione 
dell’offerta nonché dei costumi, degli stili di vita, si amplificano nel contesto di una 
cultura-mondo che per Lipovetsky non conduce all’omologazione, bensì proprio 
all’esplosione della diversità110. 
Che ne è, in uno scenario del genere, dell’etica? È chiaro che un tale narcisismo 
estetico appare difficilmente compatibile con una preoccupazione autentica per la sorte 
altrui. L’io estetico descritto da Lipovetsky sembra infatti coltivare un’etica dell’estetica 
affine a quelle biasimate dalla critica del postmodernismo. Il filosofo francese, in realtà, 
tenta in alcuni dei suoi testi di salvaguardare una prospettiva morale che, in qualche 
                                                                
108 G. Lipovetsky, Le bonheur paradoxal. Essai sur la société d’hyperconsommation, Gallimard, Paris 2006, 
tr. it. D. Damiani: Una felicità paradossale. Sulla società dell’iperconsumo, Raffaello Cortina, Milano 2007, 
pp. 19-21. 
109 Ibidem, pp. 23-26. 
110 Cfr. G. Lipovetsky, J. Serroy, La Culture-monde. Réponse à une société désorientée, Odile Jacob, Paris 




modo, possa rendersi complementare ai processi di soggettivazione da lui descritti. Con 
la fine delle ideologie e dei grandi progetti socio-politici della modernità si è entrati a 
suo parere nell’era dell’après-devoir, un’epoca cioè in cui il concetto di dovere è stato 
sostituito da quello di diritto individuale. Sono proprio i diritti dei singoli, infatti, a 
rappresentare la stella polare di una società ad impronta democratica e liberale, in cui 
non c’è bene più prezioso della felicità privata, che l’apparato statale ha sostanzialmente 
la funzione di tutelare. Da un punto di vista etico, ciò si traduce nell’assunzione del 
benessere personale, del buon vivere, dei piaceri privati, a parametri-guida dell’azione 
morale. I diritti dei singoli, che la politica ha il compito di proteggere da un punto di vista 
legislativo, pervadono anche l’ambito etico e risultano centrali nelle definizioni di “bene” 
e di “giusto”111.  
Tuttavia, proprio la privatizzazione e la psicologizzazione di soggetti 
ossessivamente orientati alla propria auto-analisi ha per Lipovetsky un risvolto morale 
inaspettato ma estremamente rilevante. Per una sorta di mano invisibile, di “astuzia 
dell’individualismo”, la preoccupazione per il proprio sé può infatti spesso tradursi in un 
interesse per questioni morali di portata più ampia. La problematica ambientale, ad 
esempio, che riguarda l’intero pianeta, può avere delle ripercussioni anche dirette sul 
benessere di una singola persona, che può provare piacevole vivere in un luogo salubre, 
non compromesso dall’inquinamento. In questo caso, la sua preoccupazione immediata 
ed autoreferenziale potrà tradursi in un’azione di contrasto all’inquinamento stesso che 
risulterà di giovamento non solo per sé, ma anche per la collettività. O egli stesso potrà 
interessarsi alla causa ambientalista a partire da problematiche percepite nella 
quotidianità del suo vissuto. 
Tuttavia, è evidente che questo bilanciamento automatico tra interesse 
individuale e collettivo non può che verificarsi in contesti e situazioni specifiche, non 
consente cioè di postulare che il narcisismo estetico dell’io postmoderno conduca ad 
una forma genuina e continuativa di impegno morale. 
Tutto al contrario, Lipovetsky riconosce, in una serie di saggi sul tema 
dell’individualismo contemporaneo112, che l’io postmoderno è sostanzialmente 
                                                                
111 Cfr. G. Lipovetsky, Le Crépuscule du devoir. L’éthique indolore des nouveaux temps démocratiques, 
Gallimard, Paris 1992. 
112 I saggi sono raccolti in: G. Lipovetsky, L’ère du vide. Essais sur l’individualisme contemporain, Gallimard, 
Paris 1989, tr. it. L’era del vuoto. Saggi sull’individualismo contemporaneo, Luni Editrice, Milano 1995. 
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incapace di rivolgere la propria attenzione alle problematiche altrui. Ciò è dovuto, in 
primo luogo, all’attenzione maniacale che, come si è visto, nella società contemporanea 
viene rivolta all’analisi della propria personalità. Su un piano morale, ciò porta 
inevitabilmente ad una percezione dell’alterità estremamente labile, nonché alla 
sostanziale scomparsa di concetti come reciprocità, riconoscimento, del resto 
incompatibili con questa ossessiva ricerca di autenticità.  
Il tutto si accompagna a quella svalutazione delle forme rigide che, come visto, è 
tipica del processo di democratizzazione delle società occidentali, che si aprono alla 
diversità e alla pluralità a scapito dell’assolutezza dei principi. Ma la democratizzazione, 
proprio attraverso questo meccanismo di annientamento delle gerarchie, di 
smussamento delle rigidità, impone per Lipovetsky una sorta di codice umoristico e 
livellante, in cui è peccato prendersi sul serio, in cui circolano messaggi che incitano alla 
gioia, alla rilassatezza. Il codice umoristico, insomma, non è altro che l’ethos 
democratico113. 
Specularmente all’analisi di Tocqueville, viene descritta qui la cerimonia di addio 
recitata dalla cultura postmoderna nei confronti della soggettività eroica del Moderno. 
L’indipendenza individuale si manifesta ora nel contesto di una generale apatia, di una 
diffusa indifferenza per le sorti altrui, e di un livellamento in cui nessuno prova ad 
eccellere: 
 
Privatizzazione a oltranza degli individui, divario tra le aspirazioni e le effettive 
gratificazioni, perdita della coscienza civica, tutti elementi che però non autorizzano 
né a diagnosticare una ‘miscela esplosiva pronta a scoppiare’, né a pronosticare il 
declino delle democrazie. Non bisogna piuttosto riconoscervi i segni di un 
rafforzamento di massa della legittimità democratica? La demotivazione politica, 
inseparabile dai progressi del processo di personalizzazione, non deve nascondere 
il suo aspetto complementare, la scomparsa delle lacerazioni dell’età rivoluzionaria, 
la rinuncia alle prospettive insurrezionali violente, il consenso magari fiacco ma 
generale alle regole del gioco democratico. […] Via via che il narcisismo aumenta, 
la legittimità democratica prevale, sia pure in modo cool114. 
 
                                                                
113 Ibidem, p. 177. 
114 Ibidem, pp. 142-143. 
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Il sistema democratico liberale e capitalista, in qualche modo, è come se si 
reggesse proprio su questo allentamento delle emozioni, che isola gli individui e rende 
pertanto improbabile la nascita di sentimenti di ribellione. Prevale una condizione di 
“isolamento morbido”, che è il corollario della ricerca di autenticità intesa in una 
dimensione esclusivamente privata. Di conseguenza, il rapporto tra le persone diventa 
di reciproca indifferenza. Vi è una sostanziale neutralizzazione delle relazioni 
interumane che è speculare alla pacificazione della vita collettiva e alla privatizzazione 
delle emozioni. L’altro, afferma Lipovetsky, nella società postmoderna non è né un 
amico né un nemico, bensì un estraneo. L’era del narcisismo estetico, della 
santificazione dei diritti individuali, è insomma anche l’era in cui il capitalismo 
democratico-liberale realizza la propria immunizzazione da qualsiasi forma di rivolta, 
immunizzando115 allo stesso tempo gli individui dalle relazioni: 
 
La società che […] era destinata dall’opera dell’eguaglianza a strutturarsi senza 
eterogeneità né dissomiglianze è sul punto di trasformare l’altro in uno straniero 
radicale, in un vero e proprio mutante assurdo; la società fondata sul principio del 
valore assoluto di ciascuna persona è quella stessa in cui gli esseri umani tendono 
a diventare gli uni per gli altri degli zombi inconsistenti o esilaranti; la società in cui 
si manifesta il diritto per tutti di essere socialmente riconosciuti è anche quella in 
cui gli individui cessano di riconoscersi come assolutamente uguali a forza di 
ipertrofia individualistica. Più vi è riconoscimento egualitario, più vi è 
differenziazione minoritaria e più l’incontro interumano tende all’estraneità 
stravagante116. 
 
Il narcisismo estetico della società postmoderna per come è tratteggiato da 
Lipovetsky, dunque, è una condizione soggettiva in cui l’etica stessa è piegata sui 
desideri edonistici del singolo, sulla sua ricerca di sensazioni sempre nuove, sulla sua 
voglia di forgiare a piacimento la propria identità. L’intersoggettività, in questo scenario, 
non trova posto se non come saltuaria corrispondenza tra interessi individuali e 
collettivi, ma si tratta appunto di un processo involontario, casuale, mentre nella 
                                                                
115 Sul paradigma autoimmunitario in politica si veda: R. Esposito, Immunitas. Protezione e negazione della 
vita, Einaudi, Torino 2002. 
116 G. Lipovetsky, L’era del vuoto. Saggi sull’individualismo contemporaneo, op. cit., p. 184. 
136 
 
sostanza l’io postmoderno delle società democratiche non percepisce affatto l’esigenza 
di prendersi cura dell’altro. 
Tanto in Rorty quanto in Lipovetsky è presente quindi una descrizione dell’etica 
postmoderna come etica dell’estetica individuale, etica del narcisismo estetico in cui a 
contare è soltanto l’auto-espansione soggettiva. Dare forma alla propria vita e alla 
propria identità agendo come collezionisti di esperienze, giudicare il bene e il giusto a 
partire da criteri sensoriali, emozionali e legati al proprio benessere: sono questi gli 
“imperativi” che, decadute le ideologie e le grandi narrazioni della modernità, animano 
il Narciso postmoderno, e che rappresentano le assi della sua condotta morale. 
Concependo l’etica in termini di estetica individuale, Rorty e Lipovetsky (il primo 
propugnandolo esplicitamente, il secondo muovendosi a metà tra descrizione 
sociologica e teorizzazione filosofica) rappresentano due esempi di come il pensiero 
postmoderno, anche in virtù del rifiuto di sistemi di senso assoluti, possa 
dichiaratamente schierarsi per una morale dell’interesse individuale in cui 
l’intersoggettività, il noi, non trovano spazio se non di riflesso.  
L’etica dell’estetica, nel pensiero postmoderno ed in relazione all’estetizzazione 
della società post-industriale, può quindi proporsi esplicitamente come un’etica che 
celebra l’insaziabilità esperienziale del Don Giovanni di Kierkegaard, un’etica che 
concepisce la scissione costitutiva dell’io non come immagine della sua potenziale 
contaminazione per opera degli altri, bensì come occasione per fare di sé ciò che vuole. 
Un’etica che, anche laddove conserva degli elementi razionali e cognitivi non 
abbandonando il giudizio morale all’immediatezza della sensazione, lo fa comunque 
nell’ottica del progetto individuale di miglioramento della propria singola condizione di 
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Gli esempi di Rorty e Lipovetsky risultano precipui nel delineare le caratteristiche 
di un’etica postmoderna piegata su un’estetica delle sensazioni. Tuttavia, per stabilire 
se i critici del postmodernismo colgano nel segno nel considerare questo paradigma 
come espressione della fine del valore morale e del trionfo del narcisismo estetico, è 
necessario allargare lo spettro e prendere in considerazione alcuni dei principali teorici 
della postmodernità filosofica laddove essi incrociano la riflessione etica e quella 
estetica. Nello specifico, si tratterà di analizzare se le fondamenta del pensiero morale 
postmoderno poggino su una santificazione del desiderio individuale, inquadrabile 
quindi come “estetica dell’io”, o se esista all’interno di questo filone anche uno spazio 
autentico di costruzione intersoggettiva. Bisogna chiedersi, insomma, se il termine 
“estetica”, nella filosofia postmoderna, possa o meno rimandare ad un’apertura 
costitutiva del soggetto in direzione dell’altro, o se resti confinato nel perimetro della 
ricerca individuale di espansione, sensazioni, piaceri. 
Ci focalizzeremo su tre autori, quelli che, più di tutti gli altri, riconducono la 
problematica etica a quella estetica (in due dei tre casi, arrivando a formulare 
esplicitamente la teoria di una “etica dell’estetica”). Cominceremo dall’opera di quello 
che è considerato il fondatore del postmodernismo filosofico, ovvero Jean-François 
Lyotard. Seguendo il suo itinerario speculativo, proveremo a mostrare come l’analisi che 
egli svolge sull’estetica del desiderio si intrecci al problema dell’etica in maniera 
sostanziale ma non del tutto convincente nell’ottica di un pensiero dell’intersoggettività. 
Faremo vedere cioè come l’estetica di Lyotard, nella sua celebrazione della positività e 
dell’affermatività del desiderio, mantenga il soggetto (seppur decostruito nelle sue 
pretese metafisiche e privo di unità sostanziale) in una posizione di espressivismo che 
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lascia poco spazio alla passività, caratteristica essenziale per concepire un io 
contaminato dall’evento e dall’esperienza dell’altro.  
Successivamente, passeremo ad analizzare l’ultima fase della produzione di 
Michel Foucault, quella in cui il filosofo si concentra sulla riflessione morale dell’antichità 
classica, concependola nei termini di una “estetica dell’esistenza” funzionale ad una 
formazione autonoma della soggettività individuale. Mostreremo come anche Foucault, 
pur rimarcando in maniera più esplicita rispetto a Lyotard il carattere intersoggettivo e 
sociale di queste “tecniche del sé”, rimanga all’interno di un paradigma che concepisce 
il soggetto in termini attivi ed espressionistici, e che finisca quindi per considerare l’etica 
dell’estetica come un’etica in cui il desiderio di autenticità dell’io è prevalente rispetto 
alla questione dell’accoglienza passiva dell’altro. 
Infine, prenderemo in considerazione gli scritti di uno dei principali teorici 
contemporanei della postmodernità filosofica e sociologica, ovvero Michel Maffesoli. 
Anche in questo caso ci troveremo di fronte ad un’esplicita fusione tra la sfera etica e 
quella estetica, in direzione stavolta di un pensiero della comunità e di quelli che 
vengono definiti “neo-tribalismi”. Queste forme di aggregazione, centrate su un 
desiderio di fusione pre- e sovra-individuale, sul bisogno di provare emozioni in comune, 
sono basate per Maffesoli su una “etica dell’estetica”, in cui il secondo termine è 
concepito nel suo pieno significato sensoriale ed emozionale. Faremo vedere come, a 
nostro parere, anche le teorie di Maffesoli, pur indirizzandosi al noi molto più che all’io, 
condannino il pensiero postmoderno ad un narcisismo estetico in cui a contare è quasi 
esclusivamente l’intensità della sensazione, e in cui sono assenti sia la mediazione 
riflessiva sia una preoccupazione di tipo etico che vada oltre l’interesse momentaneo ed 
istintivo dei singoli e delle comunità organiche cui essi danno vita. 
Da questa preliminare panoramica, e anticipando alcune conclusioni che 
esporremo al termine di questo capitolo, possiamo già evidenziare come, all’interno 
della costellazione postmoderna, questi tre tentativi di articolare la riflessione etica 
intrecciandola con l’estetica del desiderio, queste tre formulazioni di una “etica 
dell’estetica”, non rappresentino una valida risposta alle critiche mosse alla 
postmodernità dagli autori di scuola neoconservatrice e neomarxista analizzati nella 
precedente sezione. Questi ultimi, come visto, rimproveravano al pensiero 
postmoderno la costruzione di uno spazio estetico in cui il narcisismo del sé offusca 
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l’etica del noi. L’etica dell’estetica di Lyotard, Foucault e Maffesoli, in maniera differente 
per ciascuno di questi autori, pur non coincidendo del tutto con i modelli messi in luce 
dai critici del postmodernismo, non scalfisce le preoccupazioni di chi vede nella morale 



































Affrontare un discorso sul postmodernismo e non includere la figura di Jean-
François Lyotard condannerebbe la nostra analisi, se non alla superficialità, perlomeno 
all’incompletezza. Come è noto, infatti, La condizione postmoderna (1979) è considerato 
il testo fondante, a livello filosofico, del paradigma che costituisce l’oggetto di questo 
lavoro. Proprio all’interno di quell’opera, infatti, prendeva corpo la definizione del 
postmodernismo come scetticismo nei confronti delle meta-narrazioni, ovvero di quei 
sistemi di pensiero che avevano la pretesa di fornire spiegazioni teoriche 
onnicomprensive in grado di racchiudere la varietà di fenomeni della realtà in un 
orizzonte unico di senso. Dei sistemi che, come nel caso del marxismo e dell’Illuminismo, 
univano all’ambizione teorica anche l’aspirazione pratica ad orientare l’azione degli 
individui verso la realizzazione di progetti etico-politici di carattere emancipativo. 
Più in generale, il concetto di meta-narrazione rimanda allo statuto 
epistemologico del discorso scientifico della modernità, un discorso cioè che pretende 
di fondare la propria legittimità sull’istituzione di regole universali.  La sfiducia nelle 
grandi racconti equivale allora alla percezione di una disseminazione del senso, non più 
definibile sulla base di modelli totalizzanti. Ne escono rafforzati i saperi locali, le regole 
del gioco istituite all’interno di uno specifico contesto e costruite a partire dalla 
pragmatica, il cui fine è il mantenimento del legame sociale e il funzionamento pratico 
di una singola comunità. Le narrazioni locali non necessitano di meta-narrazioni che 
giustifichino la loro legittimità, sono in qualche modo auto-fondative ed auto-
legittimantesi.  
Nella scienza postmoderna, per come viene tratteggiata da Lyotard nel testo del 
1979, ciò che conta non è allora la coerenza di un enunciato con criteri stabiliti a priori, 
ma la continua invenzione di nuove regole del gioco in ambito locale. Qui, infatti, 
l’accordo preliminare sulle regole stesse non è mai definitivo, bensì continuamente 
suscettibile di revisione, e ciò si verifica in particolare nel momento in cui viene prodotto 
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un enunciato che sfida le definizioni già esistenti, che risulta con esse incoerente. Il 
sapere postmoderno, insomma, va per Lyotard alla ricerca dell’ignoto, non del già noto.  
La disseminazione del senso e l’apertura al locale determinano infine una “crisi 
della rappresentazione”, che è un altro modo per definire lo scetticismo nei confronti 
delle meta-narrazioni. Non si crede più, cioè, a sistemi di pensiero la cui pretesa 
universalità è una forma di astrazione metateorica, che punta ad appagare il desiderio 
umano delineando un orizzonte di senso unico e definitivo, nonché a prefigurare 
obiettivi etici e politici anch’essi di carattere universale e definitivo (la conquista di 
autonomia del soggetto, la liberazione della classe operaia, la realizzazione di una 
società perfetta, e così via). 
Se queste sono le fondamenta della scienza postmoderna, va però rimarcato 
come il postmodernismo di Lyotard sia già presente in una serie di scritti precedenti a 
La condizione postmoderna, e che risalgono all’inizio degli anni ’70. Si tratta appunto 
della prima produzione lyotardiana, in cui alcune delle tematiche peculiari del pensiero 
postmoderno prendono forma senza che lo stesso concetto di “Postmoderno” sia 
esplicitamente messo a tema dall’autore. Ci riferiamo in particolare a quella opposizione 
tra estetica della rappresentazione ed estetica della sensazione a cui, come abbiamo 
visto, si riferiva Susan Sontag già nel 1966. Un’opposizione che, nell’articolo del 1985 più 
volte richiamato1, Scott Lash riportava al contrasto tra discorso e figura.  
Se la sensibilità moderna, infatti, poteva essere considerata discorsiva, quella 
postmoderna si caratterizza certamente come figurale. Come abbiamo avuto modo di 
vedere, del resto, l’associazione tra postmodernità e società post-industriale poggia, tra 
le altre cose, sul progressivo affermarsi di una cultura del visivo, dell’immagine, veicolata 
dai sistemi di produzione e di potere del capitalismo maturo, in cui il segno estetico 
pervade ormai l’intera realtà. In questo quadro, l’immediatezza della sensazione risulta 
preponderante rispetto alla riflessività argomentativa del discorso. 
Tutti questi elementi costituiscono il nucleo dei primi scritti di Lyotard, in cui egli 
propugna proprio la necessità di scardinare i regimi di senso e significazione della 
modernità filosofica e sociale attraverso una penetrazione del figurale, della visione e 
della plasticità sensoriale nel tessuto del discorso razionale. Un’operazione che, in 
                                                                
1 S. Lash, Discourse or figure? Postmodernism as a regime of signification, op. cit. 
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ultima analisi, ha il compito di liberare le energie libidinali dei soggetti, di scardinare i 
dispositivi di potere che hanno imbrigliato il desiderio individuale inscrivendolo in 
meccanismi di calcoli ed equivalenze.  
Significativamente, il primo importante testo di Lyotard si intitola proprio 
Discorso, figura. Qui il filosofo comincia a sviluppare quell’estetica delle pulsioni parziali, 
della liberazione di un desiderio privo di meta e compimento, che sarà al centro anche 
delle sue successive analisi sul capitalismo e sulle forme di rivolta sociale e politica. Il filo 
rosso che scorre lungo l’intera opera lyotardiana, e che avvicina in questo alcune delle 
sue analisi a quelle di Deleuze e Guattari, è infatti rappresentato proprio dalla teoria di 
una liberazione della potenza desiderante degli individui che, in qualche modo, possa 
permettere di oltrepassare la stessa categoria di soggetto, una potenza desiderante che 
si caratterizza come energia impersonale proveniente dallo spazio dell’inconscio, da 
tutto quell’universo di pulsioni che Freud associa al cosiddetto processo primario. 
Quest’ultimo, diversamente dal processo secondario che è l’espressione del pensiero 
cosciente, rappresenta il dominio del principio di piacere su quello di realtà, la 
sostituzione dell’universo psichico pulsionale ed immediato con la realtà esteriore, 
l’afflusso privo di ostacoli di un’energia libidinale che risponde a criteri opposti rispetto 
a quelli della razionalità e dell’organizzazione cosciente della mente, che comprende 
cioè al suo interno la presenza di elementi opposti e teoricamente incompossibili e 
l’atemporalità dei processi.  
Ciò che conta, nell’ottica di Lyotard, è evidenziare come la liberazione dei 
meccanismi del processo primario debba portare ad un’estetica del desiderio inteso 
anch’esso come “processo”, e mai come “appagamento”. Deve essere decostruita, 
insomma, qualsiasi pretesa di armonia, di composizione ordinata delle energie 
pulsionali. Il desiderio, seguendo questa lettura, deve potersi manifestare senza però 
mai compiersi.  
Freud, nota Lyotard, ha sempre definito l’inconscio come un “lavoro”, 
rimarcando dunque il suo carattere processuale di messa in movimento del desiderio2. 
Allo stesso modo, ciò che genera soddisfazione, nel sogno, non è il suo contenuto, 
l’appagamento allucinatorio e fantasmatico, la rappresentazione di una soddisfazione, 
                                                                
2 J.-F. Lyotard, Dérive à partir de Marx et de Freud, Gallimard, Paris 1974, tr. it. parziale M. Ferraris: A 
partire da Marx e Freud, Multhipla Edizioni, Milano 1979, p. 72. 
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bensì lo stesso atto di sognare, l’attività immaginaria che ne costituisce il processo, lo 
svolgimento3. 
Come si può facilmente notare, l’idea che il desiderio non debba mai raggiungere 
un punto di arresto, di stasi, contiene al suo interno i medesimi principi che modellano 
il concetto di postmoderno per come esso verrà definito nel testo del ’79. Anche in 
questa caratterizzazione del desiderio, infatti, si trova il rifiuto della reductio ad unum 
della molteplicità del senso, qui trasposto nella carne della pulsione, la ribellione anti-
metafisica contro l’universalismo totalizzante della ragione, che rappresenta proprio 
quell’appagamento allucinatorio che blocca il movimento. Così come le meta-narrazioni 
imbrigliano la ricerca dell’ignoto, da perseguire attraverso l’elaborazione di regole del 
discorso sempre nuove, allo stesso modo la realizzazione definitiva del desiderio non fa 
che arrestarne i flussi. In entrambi i casi, si verifica un’opposizione tra un ordine 
sistematico, razionale ed armonico, e un altro ordine basato su sconvolgimenti, 
dissonanze, distonie. 
Quest’ultimo spazio, quello della disarmonia, trova un contesto privilegiato di 
espressione proprio nell’onirico per come esso è stato descritto da Freud. Il sogno, 
infatti, si sviluppa articolando un linguaggio del tutto inconsueto per i canoni del 
pensiero cosciente, e che scombussola gli intervalli e gli scarti predefiniti che 
costituiscono il sistema linguistico che fa da perno al discorso razionale. Degli intervalli 
e degli scarti che, appunto, nella loro funzione di garanzia di una comunicazione 
intersoggettiva basata su regole precise e definite rappresentano anche l’appagamento 
o il blocco dell’energia desiderante nella sua capacità di generare combinazioni 
inconsuete, l’arresto cioè della creatività del desiderio in nome della comprensibilità e 
della comunicabilità generalizzate. Il sogno, operando agli antipodi rispetto al codice 
linguistico, e attraverso procedimenti come quelli della condensazione e dello 
spostamento, libera quindi delle «riserve semantiche laterali»4. 
Nell’onirico, insomma, e in generale nei meccanismi del processo primario che 
per Lyotard devono poter agire nel tessuto della realtà, si realizzerebbe quello che Freud 
stesso definisce il desiderio-libido, ovvero un desiderio dal carattere non finalistico bensì 
                                                                
3 J.-F. Lyotard, Discours, Figure, Klincksieck, Paris 1971, tr. it. F. Mazzini: Discorso, figura, Mimesis, Milano 
2008, p. 299. 
4 Ibidem, pp. 87-88. 
144 
 
ripetitivo, e che si distingue dal desiderio inteso come Wunsch, messo in moto da un 
oggetto perduto che esso insegue per raggiungere l’appagamento5. 
Lyotard, prendendo spunto da queste suggestioni freudiane, va quindi alla 
ricerca di un desiderio inteso come piena positività, un desiderio affermativo, privo di 
qualsiasi elemento di mancanza, di negatività. Un desiderio che insegue nulla se non la 
sua stessa possibilità di manifestarsi. Qualora avesse una meta predefinita, rimarrebbe 
infatti schiavo di una logica nichilista, di una «religione della perdita» fatta di nostalgia 
per uno stato originario di pienezza che si vorrebbe poter ricostituire. L’onirico, da 
questo punto di vista, rende vana questa pretesa agendo sulla pelle del discorso e 
svelandone così le potenzialità sensoriali: «Freud diceva che il sogno tratta le parole 
come se fossero cose: il sogno taglia la catena sintagmatica in modo diverso dal 
linguaggio, combinandone i pezzi senza riguardo per la pertinenza linguistica»6. 
Proprio quest’ultima annotazione sulle potenzialità trasfiguranti del lavoro del 
sogno rispetto alle regolarità strutturate del linguaggio fa capire in che senso, per 
Lyotard, sia possibile immettere nello spazio del discorso una forma di figuralità, che è 
esattamente ciò che fa l’inconscio nel momento in cui rende i significanti linguistici non 
dei segni che rinviano ad un significato pieno ed identificabile, bensì  delle parole-cose 
che risvegliano nell’emissario e nel destinatario del messaggio delle energie sensoriali, 
tattili, emozionali. Esiste cioè, nel tracciato del linguaggio, la possibilità di far emergere 
una plasticità della parola che va ben oltre la sua funzione di veicolo di un messaggio 
intellegibile da una comunità di parlanti che hanno definito in anticipo il suo significato 
esclusivo. 
Questa plasticità e “cosalità” della parola corrisponde esattamente ad un 
intromissione della figura nello spazio del discorso. Laddove nel tessuto linguistico è 
all’opera il desiderio, il processo primario, ecco che il discorso diventa figura, si rende 
cioè in qualche modo visibile l’oggetto di cui esso sta trattando, le parole risvegliano 
l’affettività di chi le legge, il testo si fa immagine. In altri termini, l’argomentazione 
razionale, tipica della modernità, può essere rimpiazzata con una cultura 
dell’immediatezza figurale tipicamente postmoderna, e che prende corpo anche nella 
scrittura, che in qualche modo si fa essa stessa arte visiva.  Lo spazio figurale, anche 
                                                                
5 J.-F. Lyotard, La peinture comme dispositif libidinal [1972], Guaraldi, Rimini 2014, pp. 6-7. 
6 J.-F. Lyotard, Discorso, figura, op. cit., p. 124. 
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quando si innesta sul testo scritto, è dunque uno spazio di disarmonia, in cui a 
manifestarsi è l’evento, ovvero ciò che squarcia l’orizzonte di aspettative del pensiero 
cosciente. Le parole, in questo caso, “dicono” la preminenza della figura, e non sono 
riconducibili ad una significazione piena ed identificabile.  
Vi è un’opposizione netta, insomma, tra la concatenazione ordinata delle lettere 
e delle parole all’interno della pagina, funzionale al riconoscimento della significazione 
da parte dei lettori e ad una comunicazione chiara e regolata, e quella che Lyotard 
definisce la «potenza estetica» della lingua7. In quest’ultimo caso, il testo non è uno 
strumento di comunicazione interpersonale, non rimanda il lettore ad un “altro 
generico” inteso come membro della medesima comunità di soggetti che si intendono 
a partire da regole prestabilite, bensì al proprio apparato percettivo e sensoriale. Lo 
scopo finale della trasformazione delle parole in parole-cose non è quindi l’intelligibilità, 
quanto piuttosto l’attivazione del desiderio e dei flussi libidinali. Il discorso, insomma, 
nel momento in cui il suo oggetto diventa immagine, si fa immediatamente non 
comunicativo, bensì espressivo. 
Ad operare questo passaggio dal discorsivo al figurale, o al figurale nel discorsivo, 
e a compiere così un lavoro di spostamento laterale delle trame consuete della lingua 
analogo a quello che si verifica nel sogno, sono per Lyotard gli scrittori, i poeti, autentici 
araldi di questa trasformazione carnale della parola.  
In questo encomio della parola poetica come forza propulsiva e attivatrice 
dell’energia pulsionale troviamo quindi raccolti i presupposti di un’estetica, quella di 
Lyotard, che assolutizza la positività affermativa del desiderio, che considera cioè la sua 
liberazione il mezzo decisivo per liberare anche l’espressività di individui destituiti delle 
loro pretese unitarie. Non esistono infatti soggetti veri e propri, ma atti, forze, che 
garantiscono la circolazione delle intensità libidiche. Si tratta, insomma, di un 
superamento della soggettività razionale a favore di una soggettività desiderante che si 
alimenta di energie impersonali, quelle dell’Es, dell’inconscio, della pulsione, in 
direzione però di un attivismo creativo ed espressivo che si attua per mezzo del desiderio 
liberato. 
                                                                
7 Ibidem, p. 261. 
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Come appare evidente, se già nel corpo del testo scritto si affaccia la potenza 
straniante dell’elemento figurale, ancora più decisivo, ai fini di un’estetica del desiderio, 
sarà lo spazio propriamente figurativo, quello cioè della pittura, in cui il visibile si 
manifesta direttamente. 
Anche in questo caso, ovviamente, ciò che interessa a Lyotard non è la 
raffigurazione pittorica intesa come rappresentazione, come tracciato chiaro e definibile 
della figura che ne permette l’identificazione ed il riconoscimento, nonché come 
immagine la cui visione appaga il desiderio del fruitore. Tutto al contrario, ciò che conta 
anche nell’arte figurativa è il lavoro, non l’opera compiuta. Ciò significa, nello specifico, 
che la pittura deve mirare a raffigurare l’attività di creazione e di genesi, il tratto che non 
si realizza mai in una figura compiuta. Il quadro deve diventare un deposito di energia 
cromatica, in grado di innescare quella stessa energia in chi lo guarda. L’oggetto 
raffigurato, non essendo più rappresentativo di qualcosa, si svincola da un referente e 
da un significato8.  
Anche in questo caso, rendendo l’oggetto pittorico un oggetto assoluto, ovvero 
espressione di flussi ad esso interni e non rappresentazione che rimanda ad un 
referente, viene superato quel nichilismo della perdita che, come visto, si alimenta 
proprio del rinvio della cosa presente ad un oggetto mancante che essa simbolizza, e 
verso cui il desiderio tende in attesa di appagamento. Ponendo l’accento sul lavoro del 
tratto, sull’assenza di una figura definita, si apre invece lo spazio per una pittura positiva 
ed interamente affermativa, priva di elementi di negatività, di rinvii a qualcosa di altro 
da se stessa.  
Esempio tipico di questo genere di figuralità, per Lyotard, è quello dell’action 
painting di Pollock, basato sulla tecnica del dripping, ovvero la copertura della tela con 
schizzi di colore che non vanno mai a delineare i contorni di una figura riconoscibile. Il 
tratto, in Pollock, non è costruito, bensì si deposita sulla superficie pittorica in modo tale 
che, anche nel momento della fruizione, ne sia percepibile il lavoro, il movimento di 
creazione9. La stessa cosa avviene con la pittura di Paul Klee, che nei suoi Diari afferma 
esplicitamente la necessità di lasciare visibile, nella costituzione sensibile dell’opera 
d’arte, la sua genesi, e di farlo proprio attraverso la concezione del tratto come 
                                                                
8 J.-F. Lyotard, La peinture comme dispositif libidinal, op. cit., pp. 62-64. 
9 Ibidem, p.332. 
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movimento non compiuto, linea interrotta che ha la funzione “spermatica” di liberare il 
desiderio10. 
E ancora, meccanismi analoghi sono visibili nell’opera di Paul Cézanne, per il 
quale l’essenza del quadro consiste nella disposizione dei colori sulla tavola, oltre 
qualsiasi illusione rappresentativa. Anche qui, il dipinto non ha un fuori di sé, non fa 
parte di un ordine simbolico, bensì è oggetto assoluto, deposito di energia affermativa 
e di operazioni libidiche. In questo senso, per Lyotard, la pittura di Cézanne smentisce il 
punto di vista freudiano che tende a ricondurre l’arte ad un effetto di narcosi11, di 
appagamento immaginario del fantasma, quel punto di vista cioè che tende ancora a 
privilegiare, nell’opera, il suo potere rappresentativo12. È un potere, quest’ultimo, che 
caratterizza più in generale l’estetica nelle società pre-capitalistiche. Lyotard sottolinea 
infatti come l’arte, nel contesto di forme di aggregazione arcaiche, avesse spesso la 
funzione di garantire la comunicazione e l’integrazione dei membri di una comunità 
proprio grazie al suo valore simbolico. Si trattava di una vera e propria funzione religiosa 
nel senso etimologico del religare, del mantenimento della coesione sociale attraverso 
un mito collettivo che l’arte rendeva visibile, manifesto.  
Con la de-sacralizzazione sperimentata dalle società occidentali attraverso i 
processi di secolarizzazione, l’arte smarrisce questa funzione integratrice ed assume 
anzi, a parere di Lyotard, proprio il compito di smascherare qualsiasi tentativo di 
ricostituzione di forme di comunione immediata e simbiotica tra i membri di una 
comunità. Tutto ciò va sotto la definizione di “anti-arte”:  
 
Ciò che l’arte fa – ciò che dovrebbe fare – è sempre smascherare tutti i tentativi di 
restaurazione di una pseudo-religione, cioè, ogni volta che una specie di ‘scrittura’ 
[…] tenta di ricostituirsi, la funzione dell’anti-arte è di smascherarla come ideologia, 
nel senso marxista del termine, come un tentativo di far credere che vi siano dei 
modi di comunicazione di questo tipo, ‘primario’ nelle nostre società, quando non 
è vero. Questa è stata una delle funzioni della Pop art, almeno in certi casi: prendere 
degli oggetti che sembrano reali, oggetti sui cui la gente è d’accordo, che valorizza, 
                                                                
10 J.-F. Lyotard, Discorso, figura, op. cit., pp. 280-290. 
11 Il riferimento è in particolare a: S. Freud, Formulierungen über die zwei Prinzipien des psychischen 
Geschehens [1911], Deuticke, Leipzig 1991, tr. it. C. Musatti: Precisazioni sui due principi dell’accadere 
psichico, in La teoria psicoanalitica. Raccolta di scritti 1911-1938, Bollati Boringhieri, Torino 2013. 
12 J.-F. Lyotard, A partire da Marx e Freud, op. cit., pp. 121-122. 
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attraverso cui comunica, per esempio manifesti pubblicitari e automobili – e 
decostruirli13. 
 
L’anti-arte è quindi una forma di decostruzione degli assoluti, delle totalizzazioni, 
che dal campo della rappresentazione artistica (decostruzione del simbolo che appaga il 
desiderio) passa a quello sociale (decostruzione del simbolo come veicolo di 
integrazione e comunione).  
L’arte, per Lyotard, non deve far sperare in qualcosa, bensì limitarsi a far circolare 
le intensità affettive. Questa estetica dell’affermatività e dell’impersonalità espressiva 
del desiderio può trovare un campo privilegiato di realizzazione nella formazione 
economico-sociale che meglio si presta alla circolazione indefinita dei flussi e alla rottura 
degli argini che ne bloccano il movimento, ovvero il capitalismo. 
L’esempio della Pop Art poc’anzi richiamato è in questo senso esplicativo, poiché 
si tratta di un movimento artistico che opera una raffigurazione iper-realistica 
dell’universo oggettuale delle società commerciali e consumistiche. Tale realismo della 
rappresentazione ha però per Lyotard la medesima funzione critica e decostruttiva della 
pittura di un Pollock o di un Cézanne. Questo perché nella Pop Art ad essere dipinto non 
è tanto l’oggetto stesso, quanto la sua scambiabilità e trasformabilità all’interno del 
sistema del capitale. La potenza espressiva di una lattina raffigurata da un artista pop 
non consiste nel suo valore di rimando, poiché quella lattina non è simbolo che di se 
stessa, non rinvia ad alcuna realtà ulteriore in grado di appagare in senso finalistico il 
desiderio individuale. Di essa, piuttosto, risalta l’eliminabilità istantanea nel ciclo del 
consumismo di mercato, il suo essere segno e vettore di un’energia, quella del flusso 
incontrollato di beni e merci della società capitalista. 
Ecco allora che l’anti-arte, nella sua funzione di decostruzione dei miti e delle 
totalizzazioni, trova proprio nel capitalismo l’organizzazione socio-politica ideale per 
poter agire. In altri termini, esiste tra l’anti-arte e il capitalismo un’analogia formale in 
virtù della quale entrambi rappresentano la circolazione di energie mai imbrigliate in 
regimi di senso assoluti e in ordini sociali gerarchici.  
Da un certo punto di vista, è come se Lyotard raccogliesse, come farà Berman 
una decina d’anni più tardi, le suggestioni di Marx sugli aspetti liberatori e trasformativi 
                                                                
13 Ibidem, p. 34. 
149 
 
del capitalismo rispetto alle forme di organizzazione sociale che lo precedevano. Il 
continuo mutamento, il culto del nuovo, la possibilità mai sperimentata prima di forgiare 
la propria identità a partire da scelte autonome operate riflessivamente, tutto questo è 
considerato da Lyotard una fonte di liberazione di pulsioni e desideri che, diversamente 
dalle società pre-capitaliste, non trovano sulla loro strada delle strutture in grado di 
bloccarli. 
Nel capitalismo, la circolazione di merci e forza lavoro va considerata come una 
circolazione di energie in un sistema positivamente autoreferenziale, ovvero privo di un 
referente esterno al flusso di scambi. Come l’oggetto pittorico dell’anti-arte non 
rimanda che a se stesso, i segni del capitale possono sì rinviare ad altro (si pensi ad 
esempio alla moneta), ma sempre all’interno di una struttura che non ha un “fuori di sé” 
(Dio, la natura, ecc.). Per tutti questi motivi Lyotard arriva a considerare il capitalismo 
come «la formazione, se paragonata alla barbarie e alla primitività, alle formazioni 
codificate, la più schizofrenica, la meno dialettica»14, concordando in questo con l’analisi 
svolta qualche anno più tardi anche da Deleuze e Guattari, anch’essi interessati alla forza 
emancipatrice del capitale e alla sua capacità di liberare il desiderio nell’infinità dei suoi 
flussi15. 
Questa liberazione avviene, per Lyotard, proprio a causa delle potenzialità di 
godimento (sempre inteso come mantenimento del desiderio nella sua attività, 
mancanza di appagamento) insite nell’abbattimento della staticità degli ordini 
tradizionali: 
 
Non si vede infatti per quale motivo questa limitazione [del godimento] sarebbe 
propria del capitale. Per esempio, è facile vedere quali modi di godimento sono 
esclusi dalla circonferenza dell’omosessualità greca, o quali dall’organizzazione 
gerarchica delle gilde medievali. Viceversa, nell’immenso e vischioso circuito degli 
scambi capitalisti, siano essi di merci o di servizi, sembra che tutte le modalità di 
godimento siano possibili e che nessuna sia colpita da ostracismo16. 
 
                                                                
14 Ibidem, p. 167. 
15 Cfr. G. Deleuze, F. Guattari, Mille plateaux. Capitalisme et schizophrénie, Les Editions de Minuit, Paris 
1980, tr. it. G. Passerone: Mille piani. Capitalismo e schizofrenia, Castelvecchi, Roma 2002. 




Nel capitalismo, insomma, distrutte le codificazioni proprie degli ordini 
tradizionali, si assiste ad una circolazione vorticosa di oggetti che appaiono e 
scompaiono in brevissime unità di tempo. Gli stessi individui entrano in questo flusso 
come forza-lavoro e acquistano il valore di merci scambiabili sul mercato. La produzione, 
in tale contesto, ha completamente rimpiazzato il sistema della rappresentazione, ed è 
per questo motivo che il capitalismo assume i medesimi caratteri affermativi che sono 
propri anche dell’anti-arte. Entrambi, infatti, non contemplano al loro interno la 
negatività, il segno meno che indica un vuoto da colmare, un risultato che, se raggiunto, 
scioglie la tensione del movimento determinando una condizione di stasi.  
Ovviamente Lyotard, anche qui in perfetta analogia con Deleuze e Guattari, è 
perfettamente consapevole delle distorsioni che il capitalismo produce su questo 
meccanismo di liberazione del desiderio. Il capitale, infatti, tende progressivamente a 
bloccare le energie che pure mette in circolazione in un sistema di equivalenze, 
reintroducendo così una dinamica calcolante basata sul rapporto mezzi-fini tipico della 
razionalità strumentale. La moneta di credito, ad esempio, finisce per essere 
subordinata a determinati scopi. Il prestito del denaro viene infatti vincolato alla 
produzione di merci, e torna ad operare come mezzo di pagamento annullando le 
potenzialità energetiche insite nel differimento temporale. Diventa «un anticipo di 
niente, ma non per niente»17. 
Occorre insomma, per Lyotard, agire sul corpo del capitale al fine di valorizzare 
le sue possibilità emancipatrici e liberatorie, far trionfare in esso l’estetica del desiderio 
parziale lottando contro i meccanismi di razionalizzazione che la inibiscono, evitare che 
la potenza (delle pulsioni) si trasformi in potere. Ma questa sfida al capitalismo inteso 
come dominio del Concetto sull’Istinto va necessariamente portata avanti, a suo parere, 
su un terreno altro rispetto a quello della ragione. Ci troviamo qui di fronte ad uno delle 
pieghe del pensiero lyotardiano che lo indirizzano verso una forma di estetizzazione 
radicale della soggettività e della realtà, un’estetizzazione che in ultima analisi, come 
vedremo, fagociterà al suo interno anche la sfera dell’etica. 
Che significa, infatti, evitare di condurre una battaglia all’interno del perimetro 
della ragione? Significa che la critica, intesa come argomentazione razionale, entrerà 
                                                                
17 Ibidem, p. 244. 
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sempre a far parte del sistema in cui opera il potere, agirà cioè a partire dalle regole del 
gioco (quelle, appunto, dell’argomentazione razionale e del pensiero unitario) stabilite 
da chi detiene il potere stesso. In perfetta analogia con i ragionamenti svolti sull’arte, 
anche in questo caso per Lyotard è fondamentale oltrepassare un pensiero finalizzato 
alla realizzazione di obiettivi precedentemente progettati, e in quanto tale orientato sul 
concetto di unità, di totalità. È quindi inutile, in quest’ottica, portare avanti un’idea 
politica mostrando l’inconsistenza di quella avversa, poiché in questo caso il terreno di 
scontro sarà sempre quello della ragione. Se la negazione risulta infruttuosa, l’unico 
strumento critico che rimane è quello dell’affermazione. Ciò non significa che bisognerà 
accettare passivamente le ingiustizie prodotte da sistemi di potere quali che siano, ma 
che la lotta andrà condotta non nella sfera della conoscenza, bensì in quella degli affetti, 
delle pulsioni. Non bisognerà costruire un discorso critico, ma attivare le intensità 
affettive18. 
L’opera di rimozione dei “no” al desiderio è propria, come abbiamo visto, 
soprattutto degli artisti. Questi ultimi, quindi, possono contribuire al disfacimento delle 
strutture oppressive del capitalismo (e di qualsiasi altro sistema di potere) molto meglio 
di chi costruisce un discorso critico strutturato, organizzato magari all’interno di un 
partito politico e con un progetto coerente di miglioramento complessivo della società. 
In quest’ultimo caso, infatti, si agisce nel quadro della rappresentazione, a cui invece si 
oppongono i flussi immediati e privi di simbolicità del desiderio. Per tutti questi motivi, 
Lyotard può affermare che «c’è più rivoluzione nel pop americano che nel discorso del 
partito comunista»19. 
Questa rivoluzione da realizzare nella sfera estetica è agli antipodi rispetto a 
quella propugnata, ad esempio, da un autore come Adorno, che come si è visto poneva 
l’accento proprio sul carattere di trascendenza dell’opera d’arte rispetto all’esistente e 
sulla sua conseguente funzione di negazione della realtà. Lyotard critica apertamente il 
punto di vista adorniano20, poiché appunto, per lui, l’opera d’arte non può che essere 
positiva ed affermativa, in analogia con l’affermatività priva di negatività del desiderio 
che essa attiva.  
                                                                
18 Cfr. J.-F. Lyotard, Driftworks, Semiotext(e), New York 1984, pp. 11-15. 
19 J.-F. Lyotard, A partire da Marx e Freud, op. cit., p. 45. 
20 Lo fa in particolare nel saggio Adorno come diavolo, in A partire da Marx e Freud, op. cit., pp. 195-210. 
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Seguendo questo ragionamento, anche l’opposizione politica dovrà costituirsi in 
una maniera artistica, ovvero non inquadrata all’interno di istituzioni o di strutture rigide 
e gerarchiche. Il riferimento qui non può che essere quello dei movimenti sociali, e difatti 
Lyotard considera l’esperienza del ’68 come espressione paradigmatica di una lotta 
politica in cui conta il mezzo e non il fine, che trasferisce la rivolta dal piano istituzionale 
a quello della vita quotidiana, delle strade, che opera, analogamente all’anti-arte, in 
funzione di una liberazione del desiderio che non si traduce mai in un discorso 
pienamente articolato, in un modello definibile di società a-venire, e in cui gli obiettivi 
stessi della rivolta emergono dalla sua pratica, non da un’elaborazione teorica ad essa 
precedente21. 
Come sempre avviene in questi casi, però, ovvero quando si assume come 
criterio unico dell’azione politica la critica alle forme istituzionali e alle strutture 
organizzate (come espressione della razionalità strumentale e calcolante), nasce il 
problema di come tradurre tutto ciò in potere costituito, come organizzare cioè la 
ribellione nel momento in cui essa, realizzando i suoi obiettivi, riesce a rovesciare il 
sistema. 
Coerentemente con le premesse del suo discorso, Lyotard non può accettare 
l’idea che le energie desideranti, dopo aver operato criticamente (affermativamente, 
direbbe lui), si cristallizzino in forme istituzionali. Egli considera quindi fondamentale che 
le pulsioni e le intensità affettive rimangano attive in ogni momento del processo, e si 
traducano in una rivoluzione permanente in cui il compito di decostruire il potere 
costituito non si interrompe mai22. 
In termini prettamente politici, ciò non può che condurre ad una posizione di tipo 
anarchico, che rifiuta quindi l’oggettivazione dello spontaneismo sociale in forme 
istituzionali, nonché la mediazione di questo stesso spontaneismo attraverso la delega 
e la rappresentanza: 
 
Ciò che si è prodotto in Francia durante il maggio e ciò che si produce altrove è la 
formazione discontinua – la fioritura, poi la scomparsa – di situazioni che sono 
situazioni di decostruzione, di dis-centramento del discorso e della realtà sociale. 
                                                                
21 J.-F. Lyotard, Driftworks, op. cit., pp. 30-31. 
22 J.-F. Lyotard, Driftworks, op. cit., p. 32. 
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[…] Ciò ha un rapporto diretto con l’arte, non con l’avanguardia, ma con l’anti-arte, 
con la capacità di ricercare e di mantenere delle forme che non siano né forme 
realistiche a livello di percezione, né tantomeno delle forme significabili in un 
discorso articolato. […] Tali forme non possono che essere tracce effimere. Ora, il 
problema rivoluzionario si pone molto più in questo modo che in termini di presa 
di coscienza; si pone piuttosto come perdita di coscienza. […] L’idea che la società 
rivoluzionaria sia una società che avrà le sue istituzioni è un’idea assurda23. 
 
La prospettiva anarchica scaturisce in qualche modo come logica conseguenza 
della riduzione del discorso politico a quello estetico-artistico. Se si assume che 
l’obiettivo dell’arte è non solo di tipo sociale (riattivare delle intensità affettive negli 
individui) ma anche politico (prendere questa riattivazione delle intensità affettive come 
modello di lotta nonché di costruzione della società), non può che venirne fuori una 
svalutazione del Politico stesso inteso come mediazione e sublimazione del desiderio in 
forme di organizzazione che rendano possibile la comunicazione e la convivenza pacifica 
tra gli individui.  
Si comincia qui a comprendere per quale motivo Lyotard venga spesso fatto 
rientrare in quel modello di estetizzazione totale (della soggettività, della società, 
dell’etica) che i critici del postmodernismo considerano tipico di questo paradigma. Lo 
stesso Vattimo, certo non ostile all’apparato concettuale del postmodernismo, nota 
come 
 
sia in Lyotard, sia in autori come Deleuze, […] sebbene si miri a una iscrizione 
generalizzata e a una liberazione generale dei flussi, è significativo che le uniche 
indicazioni concrete circa il punto di partenza del processo di liberazione stesso 
siano cercate, prima e più che nella politica, nell’arte, o comunque in esperienze 
sociali in cui prevale l’estetico rispetto al politico inteso come istanza di 
organizzazione e quindi di egemonia24. 
 
Più in generale, nota Vattimo, la pretesa lyotardiana di inscrivere il processo 
primario nel secondario lo porta infine ad una «polemica […] contro ogni forma di 
                                                                
23 J.-F. Lyotard, A partire da Marx e Freud, op. cit., pp. 43-44. 
24 G. Vattimo, introduzione a A partire da Marx e Freud, op. cit., p. 21.  
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‘separatezza’ dell’arte dalla vita» che conduce il suo pensiero a «coincidere con quelle 
estetiche che, predicando una estetizzazione generale della vita, finiscono per 
ammettere implicitamente la possibilità di una eversione generalizzata del principio di 
realtà in favore del principio di piacere»25. 
Partendo da presupposti differenti rispetto a quelli di Vattimo, anche David 
Harvey ritiene quella di Lyotard una sorta di «estetizzazione della politica» in cui, venuti 
meno riferimenti universali e normativi, la legittimazione del potere si basa su criteri, 
appunto, meramente estetici. Citando Eagleton, Harvey rileva come nell’anti-politica 
lyotardiana «chi ha la lingua più sciolta o la storia più interessante ha il potere»26, in uno 
scenario di tipo sofistico in cui l’accordo razionale sulle regole del gioco e sui principi del 
giusto e dell’ingiusto perisce in favore di un nichilismo che privilegia la retorica, la 
capacità di persuasione mediante l’argomentazione anche volutamente ingannatrice. 
Come si intuisce, si tratta proprio dei meccanismi operanti nell’agone politico della 
società dello spettacolo, in cui lo slogan conta più del contenuto della proposta, 
l’immagine più della sostanza. 
Si comincia a cogliere, in questa assenza di mediazione formale che caratterizza 
l’estetica del desiderio propugnata da Lyotard, l’intreccio tra la sfera dell’etica e quella 
della politica. La mancanza di riferimenti universali e normativi, infatti, impedisce non 
solo di pensare positivamente l’istituzione, il potere costituito, ma anche di definire dei 
concetti di “giusto” e “bene” che possano fungere da riferimenti per la costruzione di 
uno spazio politico. Il nichilismo politico è anche, se non soprattutto, un nichilismo 
morale.  
Questo perché, come mettono in luce Best e Kellner, un postmodernismo 
totalmente centrato sulla celebrazione dell’intensità dell’esperienza, dell’impersonalità 
del desiderio, non è in grado di cogliere la mediazione non solo normativa, nell’ottica 
della costruzione dell’identità individuale, ma anche intersoggettiva, quella mediazione 
cioè che opera non all’interno di un contesto istituzionale, ma nella concretezza 
                                                                
25 Ibidem, p. 16. Anche Elio Franzini, nell’introduzione a Discorso, figura, rileva come «si potrebbe 
obiettare a Lyotard il ruolo ‘imperialistico’ e ‘demonico’ che […] assume il desiderio, la sua assolutezza 
ontologica […]. O, ancora, lo scarso interesse per la dialogicità della poiesis, la non consapevolezza critica 
che il tema del ‘non legato’ nell’arte – e grazie all’arte – può essere sviluppato, com’è accaduto nello 
stesso ambiente culturale francese, in direzioni non necessariamente ‘freudiane’» (Discorso, figura, op. 
cit., pp. 26-27). 
26 D. Harvey, La crisi della modernità, op. cit., p. 148. 
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dell’esperienza quotidiana. Non esiste, nel postmodernismo iper-estetico, una 
concezione del sé come entità socialmente costruita. Questo perché, nell’ottica di 
Lyotard, così come in quella di Deleuze e Guattari, la preoccupazione fondamentale è 
proprio quella di smascherare la costruzione sociale della soggettività, che è sempre 
considerata come finzione prodotta dai sistemi di potere.  
La ricerca dell’autenticità individuale, di conseguenza, viene perseguita da questi 
autori nel contesto di una de-soggettivazione considerata come unica possibilità di 
liberazione dal dominio esterno. In Lyotard (ma anche in Deleuze e Guattari), ciò si 
traduce in una micropolitica del desiderio fatta di piaceri, intensità, che per una sorta di 
eterogenesi dei fini diventa fortemente soggettivistica. Pur partendo dalla 
decostruzione del soggetto metafisico, infatti, il deprezzamento della dimensione 
intersoggettiva determina qui la negazione dell’individualità come forma 
multidimensionale, aperta alla contaminazione da parte degli altri. Il soggetto, per 
Lyotard e Deleuze, si riduce monoliticamente ad esistenza desiderante, ma in questo 
modo non concepisce un orizzonte normativo (mediato) o esistenziale (immediato) di 
costruzione plurale della realtà e del senso. 
Partito con l’intenzione di decostruire il soggetto come prodotto sociale, Lyotard 
finisce secondo Best e Kellner per propugnare gli stessi principi individualistici propri del 
liberalismo, ovvero il rifiuto della comunità in favore di modi di esistenza fortemente 
individualizzati27. 
Ciò avviene, in parte, proprio come conseguenza di una teoria della soggettività 
totalmente affermativa, del rifiuto cioè di una dimensione di negatività che, in termini 
etici, può portare al concetto di “alterazione dell’io”. Nel momento infatti in cui l’io viene 
concepito esclusivamente col segno +, ovvero come positività espressiva priva di zone 
d’ombra, esso manca di senso morale inteso come sentimento esistenziale di mancanza 
dell’altro. La tensione, nell’io affermativo di Lyotard, è tutta estetica, legata cioè alla 
manifestazione del desiderio, ma mai morale. Questo perché, appunto, l’espressività 
può aver luogo solo a partire da una positività totale, mente l’etica necessità di forme di 
negatività. Con quest’ultimo termine è possibile intendere non solo il desiderio 
dell’altro, originato dal già citato senso di mancanza, ma anche la stessa presenza altrui 
                                                                
27 S. Best, D. Kellner, Postmodern Theory. Critical Interrogations, Macmillan, London 1991, pp. 257-291. 
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all’interno della soggettività individuale, come vedremo analizzando la filosofia 
decostruzionista di Derrida e Nancy. L’io lyotardiano non avverte mai un vuoto al suo 
interno, sperimenta la frammentazione e i tagli del desiderio in senso individuale, come 
rinnovamento di pulsioni auto-espansive. In questo, è infine simile all’io estetico auto-
affermativo teorizzato da Rorty nonché alla dinamica iper-sensoriale del Don Giovanni 
di Kierkegaard. 
Si tratta di una forma di soggettivismo antimetafisico, ma che rimane nella 
sostanza un pensiero dell’io molto più che del noi. L’estetica, intesa sia come teoria 
dell’arte sia in relazione alle intensità affettive, che del resto l’arte stessa ha il compito 
di risvegliare, veicola appunto questo appiattimento della soggettività su una positività 
affermativa ed espansiva priva di riferimenti agli altri, nonché su una dinamica del tutto 
autoreferenziale di formazione dell’identità. Un’identità che è sì scissa e incompiuta (e 
che evita quindi i rischi del soggettivismo metafisico), ma la cui scissione è dovuta a 
differenze interne di tipo estetico, quelle dei desideri che si rinnovano continuamente, 
e non a differenze interne di tipo etico, legate alla percezione della propria finitudine, 
della presenza dell’altro nel sé. La positività affermativa priva di negatività è, in ultima 
analisi, una modalità post-metafisica ed anti-razionale di ricostituire nel soggetto una 
forma di pienezza, una totalità priva di resti. Si tratta della stessa dinamica che abbiamo 
visto all’opera nell’io estetico kierkegaardiano, la cui scissione nella molteplicità delle 
sensazioni e delle esperienze era funzionale all’inseguimento di una forma di infinitezza, 
alla realizzazione di un desiderio di eternità. 
Oltre a questo, bisogna rilevare come la stessa istanza etica, in Lyotard, assuma 
delle caratteristiche speculari a quelle analizzate nella sua trattazione della figuralità, 
delle intensità pulsionali. Quando, cioè, Lyotard si confronta direttamente con la 
questione dell’obbligo morale, egli formula una teoria i cui principi richiamano tanto la 
sua epistemologia postmoderna (quella de La condizione postmoderna) quanto la sua 
estetica del desiderio. 
A fare da comune denominatore dei tre ambiti (epistemologico, estetico, etico) 
è, ancora una volta, la rottura con un ordine razionale in cui l’evento è annullato nella 
commensurabilità generale del sistema. Dal punto di vista epistemologico, come visto, 
tale rottura si esprimeva nella necessità di inventare regole di legittimazione degli 
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enunciati sempre nuove, in grado di configurare un consenso su base locale e soggetto 
a revisione, con il fine ultimo di regolare la conoscenza non sul già noto, bensì sull’ignoto. 
Dal punto di vista estetico, le crepe nell’edificio metafisico e speculativo eretto 
dalla modernità occidentale venivano ricercate nei meccanismi inconsci di 
“spostamento” e “lateralizzazione” messi in moto dal figurale, e all’opera tanto nella 
poesia quanto nell’arte figurativa. 
L’etica lyotardiana non fa altro che seguire i percorsi tracciati dall’epistemologia 
e dall’estetica. Analogamente alla prima, anche nella sfera morale per Lyotard è 
necessario ricercare i criteri del giusto e del bene a partire dal carattere insolito e 
creativo degli enunciati. Si può dire che l’intera epistemologia postmoderna, 
nell’affrancarsi dal modello della frase cognitiva, prenda come suo principio base 
proprio quello della frase prescrittiva. Quest’ultima, come ricorda lo stesso Lyotard, 
rappresenta l’espressione più compiuta del dissidio epistemologico, dal momento che 
l’obbligo non può basarsi su nessun sapere precedente alla sua ingiunzione. Tra la frase 
speculativa e quella etica, tra il cognitivo e il prescrittivo, vi è un’incommensurabilità 
irriducibile: si tratta di due universi separati, poiché nel primo il singolo enunciato poggia 
su regole predefinite che stabiliscono la sua legittimità, mentre nel secondo ogni 
enunciato è un evento28. 
La giustificazione dell’obbligo, quindi, non potrà mai essere rintracciata 
all’interno di un sistema cognitivo su cui, ad esempio, poggia la sfera del normativo. 
Commentando Kant, Lyotard rileva come l’obbligo sia per definizione privo di 
legittimazione speculativa, e di come ciò renda l’etica, analogamente all’estetica, 
totalmente distante dall’universo della politica: 
 
L’obbligo in se stesso, nel senso etico stretto, non ha bisogno dell’autorizzazione di 
una norma per aver luogo, è il contrario: legittimando la prescrizione, si sopprime 
la dissimmetria dell’obbligo, che distingue il regime della frase prescrittiva. […] 
Questa minaccia, questa meraviglia e questa angoscia, cioè il nulla di un da-
concatenare, vengono così ad essere normalizzate. Sono le stesse per gli altri x, i tu 
dell’obbligo normalizzato. La normativa, che è esclusa dall’etica, introduce la 
                                                                
28 J.-F. Lyotard, Le différend, Éditions de Minuit, Paris 1983, tr. It. A. Serra: Il dissidio, Feltrinelli, Milano 
1985, p. 164. 
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politica. Essa costituisce una comunità di destinatari della prescrittiva che, in 
quanto destinatari della normativa, sono al corrente di essere, se non 
necessariamente uguali di fronte alla legge, almeno tutti sottoposti ad essa. La 
normativa non rende l’obbligo transitivo – è impossibile – lo rende comune29. 
 
Se i criteri di formazione della frase etica sono del tutto eterogenei rispetto a 
quelli della frase cognitiva, il loro parametro andrà allora ricercato nell’elemento di 
inventività proprio dell’universo estetico. Che cos’è infatti l’artista? Nient’altro che 
qualcuno che, all’interno di uno specifico gioco, crea nuove regole non riconducibili ad 
alcun sistema cognitivo precedente. Egli provoca l’urto, lo scuotimento, l’evento di ciò 
che non è atteso. Allo stesso modo, essere giusti non implica conformarsi ad una legge, 
ad un apparato normativo il cui modello epistemologico è quello della conoscenza 
razionale e dell’enunciato cognitivo, bensì preservare la molteplicità dei giochi 
linguistici, accettare l’idea che il “giusto” stesso sia definito localmente da un accordo 
sempre passibile di revisione30. 
Lyotard, a questo proposito, afferma la necessità di improntare la nozione di 
giustizia su una versione modificata del concetto kantiano di “idea regolativa”, che non 
ha il compito di definire contenutisticamente cosa è giusto e cosa non lo è, bensì di 
fornire un criterio formale in base al quale orientare la propria azione. In Kant tale 
criterio risponde ad un principio razionale di finalità e convergenza, quello che prescrive 
di agire in un modo che non sia incompatibile con l’esistenza di una società umana intesa 
come totalità di essere razionali. Per Lyotard si tratta di riprendere questa suggestione 
rovesciandone il senso, mutuandola cioè su un concetto non di unità, ma di molteplicità, 
di discrepanza. L’idea regolativa lyotardiana suona dunque in questo modo: «Agisci 
sempre in modo che la massima del tuo volere possa essere eretta […] in un principio di 
molteplicità»31. 
Il “giusto”, dunque, si definisce in perfetta analogia con i principi di straniamento 
e mantenimento di differenze non riconducibili ad unità che, in maniere differenti, 
                                                                
29 Ibidem, pp. 181-182. 
30 J.-F. Lyotard, J.-L. Thébaud, Au Juste, Christian Bourgois, Paris 1979. I riferimenti e le citazioni qui 
utilizzati sono presi dall’edizione inglese: Just Gaming, University of Minnesota Press, Minneapolis 1985, 
p. 65. 
31 Ibidem, p. 94 (traduzione mia). 
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operano sia nella sfera epistemologica che in quella estetica. Si tratta sempre di rompere 
con un ordine conoscitivo che blocca la fioritura del nuovo e produrre quelle intensità 
affettive la cui attivazione, in ultima analisi, si configura non solo come compito estetico, 
ma anche come compito epistemologico e morale.  
In altri termini, anche la sfera conoscitiva e quella morale hanno come fine ultimo 
quello di permettere la circolazione dei flussi del desiderio. Produrre una conoscenza 
nuova, prima ignota, o agire in modo da lasciare aperta la molteplicità dei giochi 
linguistici, sono tutte azioni che in qualche modo provocano un godimento, quello 
generato appunto da tutto ciò che scuote un sistema chiuso, un orizzonte di aspettative 
predefinito. Tale evento è però di tipo attivo, ovvero prodotto in qualche modo dal 
soggetto attraverso le sue capacità inventive, la sua creatività. Non si tratta quindi di 
una evenemenzialità passiva, che l’io riceve da fuori.   
La prescrizione morale, in realtà, proprio perché non rispetta le regole di 
formazione delle frasi, poiché va oltre l’ambito della logica, potrebbe teoricamente 
introdurre una forma di passività che Lyotard riconosce nel momento in cui si confronta 
con l’etica di Lévinas. Quest’ultimo infatti postulava anch’egli una dissimmetria 
incomponibile tra la frase speculativa (la Totalità) e quella etica (l’Infinito)32. Sulla scia 
del ragionamento levinassiano, Lyotard concepisce quindi l’obbligazione morale come 
una “obbligazione incondizionata”, proprio perché l’introduzione di qualsiasi 
condizionalità la farebbe rientrare nell’ambito del sapere, della normatività. In questo 
modo, quindi, è come se l’io venisse alienato da una chiamata proveniente dall’esterno, 
da un “tu” che resta inconoscibile e che, appunto, obbliga senza definire il contenuto 
della prescrizione33. 
Tuttavia, nemmeno questa suggestione levinassiana intacca del tutto il carattere 
attivistico di un’etica, quella lyotardiana, sempre mutuata sui principi della sfera 
estetica. Quello che si può notare, infatti, e che rimanda all’opposizione tra l’etica-
estetica e la politica, è che l’incondizionalità dell’obbligo, che in ogni caso rimane solo 
accennata nei testi lyotardiani, non sfocia mai nel concetto di un’accoglienza prolungata, 
che diventi quindi inclusione nella comunità a cui l’io appartiene. Come nota Bauman, 
                                                                
32 Cfr. E. Lévinas, Totalité et infini. Essai sur l’extériorité, Martinus Nijhoff, La Haye 1961, tr. it. A. Dell’Asta: 
Totalità e infinito. Saggio sull’esteriorità, Jaca Book, Milano 1977. 
33 J.-F. Lyotard, Il dissidio, op. cit., pp. 144-151. 
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infatti34, lo spazio morale e quello estetico si differenziano poiché, mentre nel primo 
l’accoglienza diventa inclusione, si estende cioè nel tempo, nel secondo si tratta di un 
sentimento del tutto episodico e basato su principi per l’appunto estetici, legati alla 
curiosità e alle sensazioni piacevoli che lo straniero può suscitare.  
La responsabilità, che implica la dilatazione temporale dell’obbligo, introduce 
necessariamente un principio che va al di là del godimento, e in cui la ragione non resta 
del tutto esclusa. È l’universo della comunità politica fatta anche di norme, di un 
rapporto che non è solo il “faccia a faccia” dell’io con il tu, ma che include anche la 
presenza del terzo, della società, e dunque di forme di mediazione razionale.  
In Lyotard, l’assolutizzazione di tutto ciò che sfugge alla ragione fa sì che, come 
notato in precedenza, l’etica divenga speculare all’estetica del desiderio, che anche 
l’accoglienza incondizionata, mancando dell’elemento razionale che la prolunga nel 
tempo, risulti infine una forma di godimento. Il desiderio, infatti, affiora sempre laddove 
si produce uno squarcio nella pienezza del sistema razionale e cognitivo. Ciò vale nel 
caso dell’anti-arte, ma anche in quello dell’obbligo incondizionato, che mancando di 
mediazioni si avvicina pericolosamente ai principi di quello che Bauman definisce 
“spazio estetico”. 
L’estetica del desiderio attivo informa quindi l’intera filosofia lyotardiana, e il suo 
pensiero etico può configurarsi a tutti gli effetti come una “etica dell’estetica” in cui l’io, 
come visto, rischia di scivolare in un espressionismo totalizzante che è proprio di una 
soggettività senza resti, che non contempla al suo interno elementi di passività e 
contaminazione. 
Per tutti questi motivi, l’etica dell’estetica di Lyotard non intacca del tutto il 
giudizio di chi vede nella morale postmoderna una celebrazione del narcisismo di un io 






                                                                








La questione del rapporto tra etica ed estetica si pone in termini piuttosto diversi 
nella riflessione di un altro autore che, pur con tutti i distinguo del caso, può essere fatto 
rientrare all’interno del paradigma postmoderno. Ci riferiamo qui a Michel Foucault, il 
quale, in particolare nell’ultima fase del suo percorso filosofico, ha esplicitamente 
tematizzato la necessità di volgere lo sguardo a delle pratiche morali, quelle 
dell’antichità classica, basate sull’idea di una “estetica dell’esistenza”.  
A partire dal platonismo, in un percorso che si snoda poi attraverso il pensiero 
dell’epoca ellenistica e lo stoicismo romano, Foucault dà vita ad un’opera di 
ricostruzione storico-filosofica volta ad evidenziare come la moralità antica non fosse 
ancorata ad un codice, a delle norme, bensì fosse centrata su concetti esistenziali come 
quello di “cura di sé”.  
L’intreccio tra etica ed estetica dell’esistenza rappresenta quindi il nucleo 
dell’ultima fase di una riflessione, quella foucaultiana, che come è noto si era 
precedentemente articolata in relazione al problema epistemologico del rapporto tra 
discorso e verità e a quello politico del legame tra sapere e potere. In linea generale, è 
proprio il nesso inestricabile tra la presunta oggettività del sapere e il suo utilizzo da 
parte dei meccanismi di dominazione a costituire uno dei principali vettori di quello che 
può essere definito il postmodernismo di Foucault, sebbene egli abbia sempre respinto 
questo tipo di etichettatura per il suo pensiero. 
Proprio il dibattito che si è acceso negli ultimi anni sui limiti del postmodernismo, 
inteso come un iper-costruttivismo soggettivistico che perde di vista l’inemendabilità 
della realtà oggettiva, ha messo in luce come un aspetto fondamentale di questa opera 
di de-realizzazione postmoderna sia costituito dal nesso tra sapere e potere. Maurizio 
Ferraris ha rilevato infatti come, postulando la dipendenza della conoscenza oggettiva 
da sistemi che producono quella stessa oggettività come strumento di dominio, venga 
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persa completamente di vista la potenzialità emancipativa del sapere35. Foucault, nel 
momento in cui comincia ad applicare il suo tentativo di una archeologia del sapere alla 
critica dei sistemi di potere, rientra dunque appieno nella costellazione della 
postmodernità filosofica.  
Il suo iniziale progetto archeologico era volto a studiare le regolarità nelle 
strutture dei discorsi che articolano le scienze umane, una riflessione che culmina 
nell’elaborazione del concetto di episteme, ovvero «l’insieme delle relazioni che, in una 
determinata epoca, possono unire le pratiche discorsive che danno luogo a delle figure 
epistemologiche, a delle scienze […]. L’episteme […] è l’insieme di relazioni che, per una 
determinata epoca, si possono scoprire tra le scienze quando le si analizza al livello delle 
regolarità discorsive»36. 
 Si tratta di un apriori storico che determina il perimetro all’interno del quale gli 
enunciati con pretese di scientificità possono avere luogo, nonché le regole formali che 
li legittimano e che vengono generalmente formulate da una comunità di esperti37. 
Come notano Dreyfus e Rabinow, sebbene già nel progetto archeologico fosse 
contenuta l’idea che l’oggetto del discorso delle scienze umane venga prodotto da 
quello stesso discorso (la malattia mentale, ad esempio, comincia ad esistere nel 
momento in cui viene oggettivata da un insieme di enunciati che la nominano e la 
descrivono), in questa fase della sua riflessione Foucault considera le pratiche discorsive 
stesse delle «regolarità che si autoregolano», senza andare alla ricerca dei sistemi sociali 
ed istituzionali che le determinano38.  Nonostante, quindi, Foucault rifiuti la prospettiva 
propriamente strutturalista, quella cioè che ritiene le produzioni discorsive frutto di 
invarianti a-storiche e transculturali, egli non associa ancora i concetti di episteme ed 
apriori storico all’analisi dei sistemi di potere.  
                                                                
35 Cfr. M. Ferraris, Manifesto del nuovo realismo, op. cit., p. 31. 
36 M. Foucault, L’archéologie du savoir, Gallimard, Paris 1969, tr. it. G. Bogliolo: L’archeologia del sapere, 
Rizzoli, Milano 1971, pp. 217-218. 
37 Il concetto di episteme viene sviluppato da Foucault soprattutto in: Les Mots et les Choses. Une 
archéologie des sciences humaines, Gallimard, Paris 1966, tr. it. E. Panaitescu: Le parole e le cose. 
Un’archeologia delle scienze umane, Rizzoli, Milano 1967. Qui Foucault porta come esempi i tre principi 
di organizzazione della conoscenza che si succedono tra XVI e XIX secolo: l’episteme rinascimentale, basata 
sul concetto di “somiglianza”, quella dell’Age classique, costruita sul principio di “rappresentazione”, e 
quella moderna, che segna la “nascita dell’uomo” come campo di investigazione scientifica. 
38 Cfr. H.L. Dreyfus, P. Rabinow, Michel Foucault: Beyond Structuralism and Hermeneutics, University of 
Chicago Press, Chicago 1982, tr. it. D. Benati, M. Bertani, F. Gori e I. Levrini: La ricerca di Michel Foucault. 
Analisi della verità e storia del presente, la casa USHƎR, Firenze 2010, p. 139. 
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Il passaggio dalla ricerca sulla costituzione dell’oggettività e della verità a quella 
sui meccanismi di dominazione, tuttavia, avviene in maniera consequenziale se è vero 
che, come lo stesso Foucault ha più volte ricordato, questi elementi possono essere 
compresi solo nei loro reciproci rapporti, e non separatamente39. Ecco allora che il 
progetto archeologico sulle forme discorsive sfocia in quello genealogico (di influenza 
nietzschiana) che mira a ricondurre le presunte verità universali alla loro formazione 
storica, direttamente influenzata da una serie di pratiche sociali che, in ultima analisi, 
sono espressione di tattiche soggettive e di strategie di potere40. 
Nella seconda fase della sua produzione, quindi, Foucault arriva a sostenere che 
i discorsi delle scienze umane, che come accennato producono essi stessi gli oggetti di 
cui parlano, nascono e si sviluppano in contesti istituzionali ed amministrativi per servire 
determinati scopi politici di controllo della vita individuale e collettiva. Si tratta della 
celebre nozione di “biopotere”, ovvero un potere che, a partire dal XVII secolo, agisce 
sull’individuo non più inteso come soggetto giuridico, bensì come essere vivente, un 
potere amministrativo e di polizia che considera la vita del corpo singolo e della 
popolazione nel suo complesso come campi di intervento politico.  
Come è noto, Foucault riconduce questo modello ad una sorta di 
incorporamento, da parte della Ragion di Stato, dei meccanismi operanti nella pastorale 
cristiana, e che ruotavano in particolare attorno alla confessione. Per mezzo di essa, 
infatti, a venire trasposto in discorso era il desiderio individuale, che diveniva oggetto di 
meticoloso scrutamento al fine di allontanare, dalla coscienza del singolo, qualsiasi 
insinuazione della carne o pensiero voluttuoso41. A tutto questo si abbinava, nella 
pastorale cristiana, la questione della direzione di coscienza, che prendeva corpo 
proprio nella pratica confessionale. Quest’ultima infatti, avveniva nel contesto di un 
rapporto asimmetrico, in cui il confessore aveva il compito non solo di ascoltare, ma 
anche di ordinare, redimere, correggere. Il modello della pastorale cristiana era dunque 
                                                                
39 Ad esempio in: Le retour de la morale, in «Les Nouvelles littéraires», n. 2937, 28 giugno-5 luglio 1984, 
pp. 36-41, tr. it. S. Loriga: Il ritorno della morale, in Archivio Foucault 3 (1978-1985). Estetica dell’esistenza, 
etica, politica, Feltrinelli, Milano 1998, p. 263. 
40 Sul concetto di genealogia in Foucault si veda: M. Foucault, Nietzsche, la généalogie, l’histoire, in S. 
Bachelard (a cura di), Hommage à Jean Hyppolite, PUF, Paris 1971, pp. 145-172, tr. it. M. Bertani: 
Nietzsche, la genealogia, la storia, in Il discorso, la storia, la verità. Interventi 1969-1984, Einaudi, Torino 
2001, pp. 43-64. 
41 Cfr. M. Foucault, La volonté de savoir, Gallimard, Paris 1976, tr. it. P. Pasquino e G. Procacci: La volontà 
di sapere, Feltrinelli 2005, pp. 19-25.  
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quello di un potere che si prende cura di ogni pecora del gregge in funzione della salvezza 
individuale e collettiva.  
Sarà esattamente questo meccanismo che, a partire dal XVII secolo, verrà 
utilizzato dal biopotere, inteso appunto come potere interessato alla vita e alla salute di 
ogni persona nell’ottica del controllo dell’intera specie, ovvero di una gestione delle 
dinamiche sociali legate alla problematica della popolazione42. 
È soprattutto qui che, nella prospettiva di Foucault, il sapere delle scienze umane 
si salda con il potere: amministrare la vita, operare delle forme di regolazione e di calcolo 
sulla popolazione, richiede innanzitutto lo sviluppo di un discorso con pretese 
scientifiche che stabilisca, all’interno della stessa vita individuale, cosa è normale (e 
dunque da promuovere) e cosa è patologico (e quindi da estirpare dal corpo sociale). 
Nel XVIII secolo, rileva Foucault, la popolazione diventa un problema politico ed 
economico. Di conseguenza, il comportamento sessuale dei singoli comincia a costituire 
un oggetto di analisi e di intervento. Quest’ultimo si legittima proprio a partire da un 
sapere supposto scientifico: solo oggettivando e stimolando il discorso sulla sessualità, 
infatti, è possibile poi operare delle forme di controllo su di essa. L’oggetto, prima di 
essere sottoposto a regolazione, deve insomma in qualche modo essere creato, portato 
all’esistenza tramite la proliferazione discorsiva. Per tutti questi motivi, dal XVIII secolo 
cominciano a venire interrogate la sessualità infantile, omosessuale, si psichiatrizza il 
piacere considerato perverso e viene medicalmente definita la categoria del 
“contronatura”43. 
È qui all’opera quel potere di normalizzazione che, come detto, si legittima a 
partire dal sapere delle scienze umane e che ha come fine ultimo quello di servire precisi 
scopi di natura politica. Il materiale conoscitivo sulla sessualità dei singoli prodotto dalla 
confessione andrà infatti a confluire nell’ambito terapeutico, finalizzato a stabilire il 
confine tra normale e patologico. Sarà proprio il discorso sulla morbosità sessuale che, 
a partire dal XIX secolo, legittimerà una serie di interventi mirati ad «assicurare il vigore 
fisico e la pulizia morale del corpo sociale», attraverso l’eliminazione dei degenerati e 
                                                                
42 Cfr. in particolare i due corsi tenuti al Collège de France tra il 1977 e il 1979: Sécurité, territoire, 
population, Seuil-Gallimard, Paris 2004, tr. it. P. Napoli: Sicurezza, territorio, popolazione, Feltrinelli, 
Milano 2005; Naissance de la biopolitique, Seuil-Gallimard, Paris 2004, tr. it. M. Bertani e V. Zini: Nascita 
della biopolitica, Feltrinelli, Milano 2005. 
43 M. Foucault, La volontà di sapere, op. cit., pp. 27-40. 
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fondando così, «in nome di un’urgenza biologica e storica», i razzismi di Stato come 
«verità»44. 
Questo meccanismo di sapere-potere si alimenta anche attraverso la produzione 
di individualità tali da poter essere facilmente manipolate dal sistema. Così come 
l’oggetto delle scienze umane viene generato dai discorsi formulati all’interno di esse, la 
soggettività è il risultato di questo intreccio di “scientifizzazione” dell’essere umano e 
assoggettamento al potere. Sul piano individuale il disciplinamento del corpo, funzionale 
poi alla sua trasformazione, emerge per Foucault soprattutto all’interno di micro-
istituzioni quali gli ospedali, le carceri, le scuole, i manicomi psichiatrici. Qui si instaurano 
dinamiche di potere allo stesso tempo sottili ed onnipervasive, che non puntano 
all’assoggettamento dei singoli intesi come soggetti giuridici, bensì come “oggetti” da 
plasmare. Ciò avviene, ancora una volta, nel punto di giuntura tra l’imperativo di parlare 
di se stessi e le tecniche di controllo e disciplinamento di anime e corpi.  
L’esempio della prigione è in questo senso paradigmatico: essa, infatti, 
nell’economia della razionalità del potere moderno, agisce non tanto come istituzione 
punitiva e repressiva, quanto piuttosto come complesso dispositivo sociale che punta a 
produrre dei comportamenti devianti per utilizzarli poi come strumenti di 
normalizzazione del corpo sociale e di trasformazione delle coscienze45.  
Quanto visto finora serve a comprendere in che senso, nel momento in cui 
l’analisi delle formazioni discorsive si salda a quella dei meccanismi di potere, la 
riflessione di Foucault diventi certamente caratterizzabile come “postmoderna”, se del 
postmodernismo assumiamo, seguendo Ferraris, il principio per cui le verità universali 
sono sempre espressione di tattiche soggettive di dominio, e che ciò si inscriva nelle più 
generali asserzioni sull’impossibilità di stabilire criteri oggettivi di verità e falsità, nonché 
                                                                
44 Ibidem, p. 50. A questo proposito, Ottavio Marzocca scrive: «[…] proprio perché il potenziamento della 
forza collettiva del corpo della società viene perseguito in primo luogo mediante un’attenzione capillare 
agli individui, la singolarità di coloro che risulteranno ‘incompatibili’ con l’accrescimento della potenza 
dell’insieme potrà sempre essere oggetto di discriminazione. E poiché questo genere di razionalità politica 
assume la vita tra i propri oggetti principali, la stessa vita di alcuni o di molti potrà essere considerata 
inessenziale, nociva, pericolosa rispetto al benessere collettivo e trattata ‘di conseguenza’: emarginata, 
abbandonata a se stessa ed eventualmente eliminata senza mezzi termini. Gli immani massacri delle 
guerre moderne, il ‘razzismo di stato’, il genocidio sono, in tal senso, le punte estreme della tanato-politica 
in cui può tramutarsi l’orientamento bio-politico di tale razionalità» (O. Marzocca, introduzione a M. 
Foucault, Biopolitica e liberalismo. Detti e scritti su potere ed etica 1975-1984, Medusa, Milano 2001, p. 
25). 
45 Cfr. M. Foucault, Surveiller et punir. Naissance de la prison, Gallimard, Paris 1975, tr. it. A Tarchetti: 
Sorvegliare e punire. Nascita della prigione, Einaudi, Torino 1976.  
166 
 
di ritrovare strati di realtà che resistano al costruzionismo soggettivistico. Nel caso di 
Foucault, tale costruzionismo è l’effetto di meccanismi di potere perlopiù di natura 
impersonale, di cui le soggettività individuali sono solo effetti, prodotti, ma ciò non 
intacca l’effetto di de-realizzazione tipico dell’approccio postmoderno. 
Oltre a questo, e in maniera strettamente collegata, il postmodernismo di 
Foucault risiede nella proposta di fuoriuscita da una razionalità che si caratterizza come 
tipicamente moderna, e che ha dato vita appunto ai meccanismi di produzione della 
soggettività e di assoggettamento degli individui. Una proposta che, ad esempio, nella 
Storia della follia e in altri testi degli anni ’60, Foucault traduce nella celebrazione del 
pensiero poetico e di tutta una serie di esperienze “altre” rispetto a quelle della 
razionalità occidentale46.  
Negli anni ’80, Foucault individua nelle “tecniche del sé” il luogo privilegiato di 
sperimentazione di pratiche che permettano all’individuo di affrancarsi da queste forme 
di assoggettamento, consentendogli così di riguadagnare piena autonomia nella 
formazione della propria identità. Queste pratiche, come accennato, vengono 
ricondotte all’etica antica ed inquadrate all’interno del concetto di “estetica 
dell’esistenza”, e per questo motivo dovremo ora concentrarci sulla loro analisi, al fine 
di comprendere se l’etica dell’estetica di Foucault vada o meno nella direzione indicata 
dai critici della postmodernità. 
Come vedremo, tale etica dell’estetica non è priva di riferimenti intersoggettivi, 
e non può certo essere ridotta, come hanno fatto alcuni studiosi47, ad una celebrazione 
del narcisismo estetico. Nonostante questo, si tratta di un’etica che rimane 
postmoderna nei presupposti e negli sviluppi, e questo proprio a causa del suo legame 
con l’estetica. 
Bisogna cominciare col dire che la scelta foucaultiana di concentrarsi sulle 
pratiche di formazione della soggettività nella morale antica segue quasi naturalmente 
l’analisi delle formazioni discorsive e quella dei rapporti di potere. Foucault, infatti, non 
                                                                
46 Si veda ad esempio: M. Foucault, La folie n’existe que dans un société [1961], in Dits et Écrits, I, pp. 167-
169. Qui Foucault afferma che l’esperienza della sragione, nella sua ricchezza di significato e nel suo 
potenziale di opposizione ai meccanismi di normalizzazione, può essere recuperata attraverso il pensiero 
poetico, quello di autori come Nerval e Artaud. 
47 In particolare: M. Walzer, The Politics of Michel Foucault, in «Dissent», n. 30, 1983, pp. 487-490; C. 
Taylor, Foucault on Freedom and Truth, in «Political Theory», n. 12, 1984, pp. 152-83; R. Wolin, Foucault’s 
Aesthetic Decisionism, in «Telos», n. 67, 1986, pp. 71-86. 
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ha mai smesso di ricordare l’interdipendenza tra questi tre campi di ricerca (verità, 
potere, etica)48.  
Inoltre, ciò che era emerso con chiarezza negli studi sul potere era il ruolo del 
corpo come oggetto manipolato dai meccanismi di dominazione ed assoggettamento. 
Nell’esempio della prigione, è chiaro come la superficie d’intervento del potere fosse 
rappresentata proprio dal corpo del condannato, reso docile e irreggimentato 
attraverso i complessi dispositivi delle tecniche disciplinari. Analogamente, l’esplosione 
discorsiva sulla sessualità aveva il compito di oggettivare un sapere poi funzionale a 
plasmare il corpo individuale, a normalizzarlo e renderlo così utile alla realizzazione di 
determinati obiettivi politici, sia come corpo singolo sia come corpo-specie. Partendo da 
questi presupposti, appare chiaro il motivo per cui il medesimo oggetto su cui il potere 
sperimenta le sue pratiche di dominazione possa diventare anche il terreno privilegiato 
di resistenza nei confronti del potere stesso.  
Si tratta allora, per Foucault, di fare del corpo un vettore di liberazione 
soggettiva, il mezzo attraverso il quale riaffermare una potenza creativa di un individuo 
non più prodotto dall’intreccio tra religione, scienza e potere. Se l’Occidente ha incitato 
l’elaborazione di un sapere scientifico sul sesso, una scientia sexualis, bisogna mettere 
in luce l’esistenza di modalità alternative di affrontare il rapporto tra sessualità e verità. 
Nelle società orientali, ad esempio, «la verità era estratta dal piacere stesso»49. Si tratta 
in questo caso di una ars erotica la cui domanda è immanente al piacere, che viene 
interrogato sulla base della sua intensità, con parametri dunque prettamente estetici, in 
cui il vero non è ciò che è stabilito come tale da enunciati scientifici ma ciò che provoca 
un livello più intenso di godimento. 
                                                                
48 In un’intervista rilasciata a Paul Rabinow, Foucault si esprime in questi termini: «In questi tre ambiti – 
quello della follia, quello della delinquenza e quello della sessualità – ho pertanto privilegiato ogni volta 
un aspetto particolare: la costituzione di un’oggettività, la formazione di una politica e di un governo di 
sé, l’elaborazione di un’etica e di una pratica di se stessi. Ma, ogni volta, ho anche cercato di mostrare il 
posto occupato dalle altre due componenti necessarie per la costituzione di un campo d’esperienza. Si 
tratta, in fondo, di diversi esempi in ci sono implicati i tre elementi fondamentali di ogni esperienza: un 
gioco di verità, delle relazioni di potere, delle forme di rapporto con sé e con gli altri. E se, in un certo 
modo, ognuno di questi esempi privilegia uno di questi tre aspetti […], ho voluto mostrare, ogni volta, 
come gli altri due elementi fossero presenti, quale fosse il loro ruolo e come ognuno di essi fosse 
influenzato dalle trasformazioni degli altri due» (M. Foucault, Polemics, Politics and Problematizations, in 
P. Rabinow (a cura di), The Foucault Reader, Pantheon Books, New York 1984, pp. 381-390, tr. it.: 
Polemica, politica e problematizzazioni, in Archivio Foucault 3, op. cit., pp. 245-246). 
49 M. Foucault, La volontà di sapere, op. cit., p. 53. 
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Per Foucault, dunque, è necessario sottrarre la sessualità e la corporeità alla 
presa della razionalità politica e del biopotere, e per fare ciò il modo migliore è risalire 
ad un’esperienza in cui sia la morale che la sessualità stessa erano comprese al di fuori 
dei dispositivi di sapere e potere. Se l’ars erotica orientale interroga il piacere in maniera 
indipendente rispetto al discorso scientifico, anche l’etica antica si caratterizza come 
etica esterna alla trasposizione normativa di quel tipo di discorso. Si tratta, in altri 
termini, di una morale che non ha nulla a che fare con il codice, con un insieme di 
prescrizioni. Il secondo e terzo volume della Storia della sessualità caratterizzano 
esplicitamente tale etica come una “estetica dell’esistenza”.  
Alcuni dei temi trattati in questi due testi, entrambi pubblicati nel 1984, erano 
stati anticipati nel corso tenuto da Foucault al Collège de France nell’anno accademico 
1981-82, ed intitolato L’ermeneutica del soggetto. Durante quel ciclo di lezioni, infatti, 
Foucault aveva analizzato nel dettaglio l’attenzione che, nella filosofia antica, veniva 
dedicata non solo alla prescrizione delfica dello gnoti seauton (il “conosci te stesso”), ma 
anche al legame che tale precetto instaurava con la nozione di epimeleia heautou (“cura 
di sé”). Partendo dall’analisi dell’Alcibiade di Platone, e passando in rassegna una serie 
di testi delle filosofie ellenistiche greche e romane, Foucault rilevava come tutto il 
pensiero antico fosse attraversato da un’interrogazione costante sulla necessità di 
distogliere l’attenzione dal mondo per dedicarla ad un’opera di perfezionamento e 
trasformazione di se stessi.  
Se in Socrate torna ripetutamente l’esortazione a prendersi cura della propria 
anima, tale preoccupazione può essere ritrovata anche in Epicuro e nello stoicismo 
romano (Seneca, Epitteto)50. Pur con delle differenze sostanziali all’interno delle varie 
scuole filosofiche, ciò che lega le diverse esperienze della cura di sé nell’antichità è l’idea 
che il soggetto possa giungere alla verità solo attraverso un percorso auto-
trasformativo. L’operazione di ritorno a sé, di distanziamento dalla condizione di 
adesione irriflessa al mondo e alle sue faccende quotidiane, è funzionale proprio ad una 
ridefinizione dell’identità che, al termine del processo, permetterà l’accesso ad una 
verità da intendersi in senso intrapersonale e pratico. Si tratta infatti, come detto, di una 
                                                                
50 M. Foucault, L’hermenéutique du sujet. Cours au Collège de France 1981-1982, Seuil/Gallimard, Paris 
2001, tr. it. M. Bertani: L’ermeneutica del soggetto. Corso al Collège de France (1981-1982), Feltrinelli, 
Milano 2003, pp. 4-11.  
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verità su se stessi che, almeno nello stoicismo, è funzionale alla ridefinizione del proprio 
rapporto col mondo e con gli altri.   
Si insinua già qui la prima grande differenza tra il concetto estetico di verità 
proprio della filosofia antica e quello scientifico che farà invece presa nella modernità. 
Nel primo caso, come detto, viene configurato un legame inestricabile tra il 
perfezionamento della soggettività e l’accesso al vero. Come nell’ars erotica, anche nel 
rapporto di sé con sé la verità non è connessa alla conoscenza oggettuale, bensì ad una 
modificazione del proprio modo di condursi, di esistere, ciò che appunto, nel secondo e 
terzo volume della Storia della sessualità, Foucault definirà con l’espressione “estetica 
dell’esistenza”. Il nesso tra auto-trasformazione e verità si perde completamente con la 
scienza e il pensiero filosofico della modernità (in particolare con Cartesio e Kant): ora il 
vero è concesso al soggetto in quanto tale, indipendentemente dalla sua capacità di 
mettere in gioco il proprio essere, di trasformarsi a partire da una serie di operazioni 
auto-riflessive51. 
L’opposizione tra il soggetto inteso come forma continuamente trasformabile e 
come sostanza già compiuta in partenza struttura dunque la corrispettiva 
contrapposizione tra un’epistemologia intrapersonale che è anche immediatamente 
un’etica ed una scienza, quella moderna, che slega la verità dalla conoscenza di sé (e 
dunque dalla morale) per dirottarla esclusivamente sulla conoscenza oggettuale. 
Il legame tra verità e operazioni auto-trasformative del soggetto, inoltre, è 
esattamente la base da cui Foucault parte per connettere questo tipo di moralità basato 
sulla cura di sé con il concetto di estetica dell’esistenza. Questo perché, innanzitutto, la 
verità di sé corrisponde ad una forma di liberazione del sé. Contrariamente agli esercizi 
spirituali propri del cristianesimo, infatti, il cui obiettivo è quello di rinunciare alla 
propria soggettività (ovvero di individuare le tentazioni della carne ed estirparle), nelle 
pratiche ascetiche della filosofia antica lo scopo è quello di trasformarsi. Foucault 
considera infatti l’askesis, assieme all’eros, la principale via d’accesso alla verità52, come 
conferma l’analisi della pratica dell’anakhoresis nello stoicismo romano. Tale pratica 
consiste nel ritiro dell’individuo dal mondo, nel suo isolamento in se stesso, ed è 
possibile trovarla già in Platone allorché, nel Simposio, viene incarnata dalla figura di 
                                                                
51 Ibidem, pp. 17-24. 
52 Ibidem, p. 18. 
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Socrate e dalla sua capacità, anche durante la guerra, di restare «insensibile a tutto ciò 
che accadeva attorno a lui»53. 
Se l’ars erotica può essere rintracciata soprattutto nelle società orientali, in 
Grecia e a Roma si pratica una techne tou biou, un’arte della vita che punta a 
massimizzare il bene e il bello che si può trarre dall’esistenza individuale. In Socrate, 
negli epicurei e in Seneca, rileva Foucault, non esiste una vera preoccupazione per ciò 
che avviene dopo la morte, bensì ci si concentra sul tentativo di vivere nel miglior modo 
possibile. In questo modo si afferma l’idea del «bios come materiale per un’opera d’arte 
estetica»54. 
Non esistono azioni morali, nell’antichità classica, compiute in ragione di una 
prescrizione, della necessità di uniformarsi a dei modelli di comportamento imposti da 
altri. La morale è del tutto autodiretta, e gli obblighi vengono assunti «per la bellezza o 
la gloria dell’esistenza. La scelta estetica o quella politica, per la quale si decide si 
accettare questo genere di esistenza, rappresentano il mode d’assujetissement. Si tratta 
di una scelta, di una scelta personale»55. 
Foucault, nell’intervista qui citata, parla esplicitamente di un modo artistico di 
costruzione dell’identità, che essendo priva di un’essenza precostituita può essere 
forgiata come si fa con un’opera d’arte56. Va inoltre sottolineato come la componente 
estetica dell’etica antica risieda non solo nel potere auto-creativo del soggetto, ma 
                                                                
53 Ibidem, p. 44. 
54 M. Foucault, Sulla genealogia dell’etica: compendio di un work in progress, in H.L. Dreyfus, P. Rabinow, 
La ricerca di Michel Foucault, op. cit., p. 308. 
55 Ibidem, p. 314. 
56 Ibidem, p. 310. Si può rilevare inoltre come l’idea di un’identità indefinita e, in quanto tale, trasformabile 
a piacimento, sia di stampo prettamente umanistico. Si pensi a questo proposito al celebre testo di Pico 
della Mirandola sulla dignità dell’uomo, consistente proprio nella sua mancanza di essenza e nella sua 
corrispettiva capacità di forgiare il proprio sé: «Stabilì finalmente l'ottimo artefice che a colui cui nulla 
poteva dare di proprio fosse comune tutto ciò che aveva singolarmente assegnato agli altri. Perciò accolse 
l'uomo come opera di natura indefinita e postolo nel cuore del mondo così gli parlò: ‘Non ti ho dato, o 
Adamo, né un posto determinato, né un aspetto proprio, né alcuna prerogativa tua, perché quel posto, 
quell'aspetto, quelle prerogative che tu desidererai, tutto secondo il tuo voto e il tuo consiglio ottenga e 
conservi. La natura limitata degli altri è contenuta entro leggi da me prescritte. Tu, non costretto da 
nessuna barriera, la determinerai secondo il tuo arbitrio, alla cui potestà ti consegnai. Ti posi nel mezzo 
del mondo perché di là meglio tu scorgessi tutto ciò che è nel mondo. Non ti ho fatto né celeste né terreno, 
né mortale né immortale, perché di te stesso quasi libero e sovrano artefice ti plasmassi e ti scolpissi nella 
forma che avresti prescelto’» (Giovanni Pico della Mirandola, Discorso sulla dignità dell’uomo, a cura di G. 
Tognon, La Scuola, Brescia 1987, pp. 6-7). 
L’estetica dell’esistenza dell’ultimo Foucault, sotto questa angolazione, può risultare allora emblematica 
proprio della svolta umanistica del filosofo. 
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anche nel terreno di applicazione delle tecniche del sé, ovvero quello del desiderio, dei 
piaceri individuali, come viene messo in luce nel secondo volume della Storia della 
sessualità. Qui infatti l’estetica dell’esistenza viene associata in primo luogo a quello che 
Foucault definisce un autentico assillo morale sulla sessualità57. 
Il rapporto con se stessi, che è tipico dell’etica antica come etica esterna alle 
norme e ai codici, si costruisce infatti a partire da una preoccupazione fondamentale, 
quella di gestire il piacere in modo tale che esso rafforzi, invece che indebolire, 
l’esistenza individuale. Viene quindi prodotta un’ampia letteratura che, dalla dietetica 
all’attività sessuale, assume come tema principale la liberazione dell’individuo dalla 
schiavitù interiore che può derivare da un cedimento incontrollato agli stimoli sensoriali 
e alla ricerca del godimento. Proprio il godimento, infatti, inteso in relazione al cibo 
come all’atto erotico, va gestito e reso funzionale ad una massimizzazione del benessere 
individuale. È necessaria quindi una giusta economia degli aphrodisia, ovvero gli «atti, 
gesti, contatti che procurano una certa forma di piacere»58, il che implica evitare gli 
eccessi, impedire che un’attività sessuale sregolata logori le forze di chi la pratica o ne 
corrompa l’animo. Anche in questo caso, non si tratta di prescrizioni che indicano cosa 
è lecito e cosa è proibito, ma di consigli prudenziali che hanno come scopo quello di 
favorire una vita piena, in cui l’io è padrone di se stesso e sa gestire i propri desideri in 
maniera proficua.  
Questa economia dei piaceri, tuttavia, non si configura come una problematica 
morale solo in senso individuale. È qui che la riflessione di Foucault sull’etica dell’estetica 
nell’antichità si distanza recisamente da qualsiasi forma di narcisismo estetico. Pur 
concependo la soggettività come una forma plasmabile dall’io a proprio piacimento, 
Foucault, almeno nell’analisi della moralità in epoca classica, non giunge al punto di 
piegare questo auto-creazionismo individuale ad un egotismo autoreferenziale. La 
gestione del desiderio, infatti, ha nella morale greca a romana una doppia finalità: la 
ricerca del benessere individuale ma anche l’assunzione di un comportamento corretto 
nei confronti degli altri.  
                                                                
57 M. Foucault, L’usage des plaisirs, Gallimard, Paris 1984, tr. it. L. Guarino, L’uso dei piaceri, Feltrinelli, 
Milano 2011, pp. 15-16. 
58 Ibidem, p. 45. 
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Si tratta in realtà del medesimo obiettivo, dal momento che solo concentrandosi 
sulla cura di se stessi e purificandosi dai potenziali eccessi del piacere sensoriale, solo 
assumendo un controllo sul proprio sé, è poi possibile condursi in maniera adeguata nei 
rapporti con gli altri. È in particolare nel terzo volume della Storia della sessualità che 
questa coimplicazione tra ritorno a sé e rispetto degli altri nell’etica antica viene 
evidenziata con decisione: «E qui si tocca uno dei punti più importanti di questa attività 
consacrata a se stessi: essa costituisce non già un esercizio della solitudine ma una vera 
e propria pratica sociale»59. 
Diversi esempi nella letteratura dell’epoca testimoniano quanto affermato: nel 
Libro dei sogni di Artemidoro, ad esempio, gli atti sessuali non sono mai affrontati sulla 
base della loro liceità, bensì ci si interroga esclusivamente sul legame tra vita sessuale 
individuale e vita sociale, collettiva, sul modo in cui la prima può influenzare la seconda. 
Il comportamento sessuale può essere quindi oggetto di valutazione solo nella misura in 
cui va a toccare la sfera dell’intersoggettività60. 
E ancora, il riflesso sociale della cura di sé è implicito già nelle modalità con cui 
essa viene praticata in Grecia e a Roma, ovvero generalmente all’interno di una scuola 
(come nel caso degli epicurei e degli stoici) o comunque attraverso l’opera direttiva di 
un maestro (Socrate, ovviamente, rappresenta in questo senso l’esempio più 
significativo). Non si tratta quasi mai, quindi, di una pratica individuale. La 
trasformazione del soggetto avviene grazie alla mediazione di una guida, e questa prima 
forma di intersoggettività si irradia poi nel complesso delle relazioni sociali intrattenute 
dall’individuo:  
 
 […] questa applicazione nei confronti di se stessi non aveva come unico supporto 
sociale l’esistenza delle scuole, dell’insegnamento e dei professionisti della 
direzione spirituale; essa trovava appoggio facile appoggio in tutto il ventaglio dei 
rapporti di parentela, di amicizia o di convenienza. Quando, nell’esercizio della cura 
di sé, si fa appello a un altro di cui s’intuisce l’attitudine a dirigere e consigliare, si 
fa uso di un diritto; e si compie un dovere quando si prodiga il proprio aiuto ad altri, 
o quando si ricevono con animo grato le lezioni che questi può dare. […] Ma succede 
                                                                
59 M. Foucault, La cura di sé, op. cit., p. 55. 
60 Ibidem, pp. 31-40. 
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anche che il gioco fra la cura di sé e l’aiuto dell’altro s’inserisca in relazioni 
preesistenti dando loro una nuova connotazione e un calore più grande. La cura di 
sé – o il farsi carico della cura che gli altri devono avere di se stessi – appare allora 
come una intensificazione dei rapporti sociali61. 
 
Il respiro sociale della cura di sé, nel pensiero antico, assume spesso inoltre dei 
connotati non solo morali, ma anche politici. La trasformazione e liberazione di se stessi 
permette infatti di non abusare degli altri anche quando, per statuto o carica, se ne 
avrebbe la possibilità. È ricorrente nei testi greci e romani l’immagine del tiranno in balìa 
dei propri istinti, e dunque incapace di governare gli altri con saggezza e moderazione62. 
A questo modello si oppone quello descritto, ad esempio, nella Orazione a Nicocle di 
Isocrate, in cui si fa riferimento ad un sovrano che, riuscendo a dominare se stesso, 
diventa esempio di virtù e moderazione anche per gli altri63. Ciò che vale per il sovrano 
si applica anche all’impegno politico del cittadino comune: se egli avrà svolto un proficuo 
lavoro su di sé, sarà infatti spinto ad assumere una carica non per ragioni di nascita o 
status, né per mera brama di potere, bensì in virtù di una reale vocazione civile64. 
Tutti questi elementi chiariscono come il concetto foucaultiano di estetica 
dell’esistenza, laddove è applicato allo studio dell’etica antica, non si identifichi con una 
forma di narcisismo individualistico cieco agli obblighi morali e sociali. L’aspetto 
esistenziale di questo tipo di etica rimanda al suo perimetro extra-istituzionale ed extra-
normativo, mentre quello estetico, come visto, è legato alla centralità del problema del 
desiderio nonché ad una libertà auto-creatrice del soggetto che però non perde mai il 
suo aggancio al contesto intersoggettivo. 
Da questo punto di vista, si potrebbe quindi affermare che Foucault, 
diversamente dagli altri autori precedentemente presi in considerazione, elabori 
un’etica dell’estetica che, non riducendosi ad apologia del piacere illimitato e 
narcisistico, sfugge agli strali dei critici del postmodernismo. 
Questo anche perché, come visto, il concetto di estetica che Foucault presenta 
non rimanda affatto ad una risposta immediata e irriflessa del soggetto allo stimolo, ad 
                                                                
61 Ibidem, pp. 56-57. 
62 Foucault si riferisce ai numerosi esempi portati da Aristotele nel quinto libro della Politica. 
63 M. Foucault, L’uso dei piaceri, op. cit., pp. 174-178. 
64 M. Foucault, La cura di sé, op. cit., pp. 91-97. 
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una sua adesione altrettanto immediata ed irriflessa al piacere. Il desiderio, nell’etica 
antica presa in considerazione da Foucault, va governato, gestito, indirizzato. Su di esso 
si applica una disciplina che è la stessa richiesta all’io per la cura di se stesso. Questa 
etica dell’estetica si configura quindi in tutto e per tutto come una «pratica riflessa della 
libertà»65 che richiede una duplicazione, anch’essa riflessiva, del sé. Anche in questo 
senso, quindi, non si può certo dire che essa rientri nel paradigma preso di mira dai critici 
del Postmoderno, che come visto mettevano in luce il nesso tra l’estetica della 
sensazione e l’assenza di elaborazione riflessiva della sensazione stessa, un’attitudine 
che produrrebbe una soggettività scissa incapace di resistere al godimento immediato e 
di darsi un’identità prolungata nel tempo.  
Nonostante questi rilievi, va comunque osservato come permangano, in 
Foucault, alcuni vizi tipici dell’elaborazione postmoderna del nesso tra etica ed estetica. 
Ciò avviene, in particolare, nel momento in cui egli esplicita la rilevanza delle pratiche 
morali dell’antichità per la comprensione attuale di noi stessi, nonché il risvolto politico 
di queste stesse pratiche intese come forme di resistenza al potere. Per Foucault, infatti, 
l’analisi dell’etica antica non si limita ad un interesse meramente storico, bensì è 
funzionale a mettere in luce l’esistenza di modalità di soggettivazione alternative 
rispetto a quelle che si sono imposte nella tradizione occidentale e cristiana, modalità di 
formazione e comprensione del sé generalmente marginalizzate da quella stessa 
tradizione. 
Tutto questo ha appunto la finalità di affermare delle possibilità auto-creatrici 
per un soggetto la cui identità va liberata dalle forme di assoggettamento che si sono 
imposte, anche qui, attraverso il binomio tra cristianesimo e biopotere. Ciò vale, in 
particolare, in un periodo storico come quello a cavallo tra gli anni ’70 e ’80, in cui il 
modello neoliberale si sta progressivamente affermando. Dal punto di vista morale, 
questo processo si traduce in una sostanziale deregolamentazione del comportamento, 
sempre meno vincolato alla normatività di strutture e codici. Ecco allora che il terreno 
di scontro sembra essere proprio quello di una moralità extra-normativa, in cui il 
paradigma greco e romano della produzione autonoma della propria soggettività deve 
                                                                
65 M. Foucault, L’èthique du souci de soi comme pratique de la liberté, in «Concordia. Revista internacional 
de filosofia», n. 6, 1984, tr. it.: L’etica della cura di sé come pratica di libertà, in Archivio Foucault 3, op. 
cit., p. 276. 
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sconfiggere quello neoliberale. Per tutti questi motivi Foucault può affermare: «[…] se 
mi sono interessato dell’Antichità è perché l’idea di una morale come obbedienza ad un 
codice di regole, per tutta una serie di ragioni, attualmente è sul punto di scomparire, è 
già scomparsa. E a questa assenza di morale corrisponde, deve corrispondere, una 
ricerca che è quella di un’estetica dell’esistenza»66. 
L’estetica dell’esistenza, traslata nella contemporaneità, diventa allora un vero e 
proprio programma di lotta politica, di resistenza alla microfisica del potere e al suo 
tentativo di dirigere corpi e anime:  
 
E allora, nella serie di tentativi e sforzi […] per restaurare un’etica del sé, […] penso 
vi sia forse da sospettare qualcosa come una sorta di impossibilità di costruire, oggi, 
un’etica del sé. Eppure, proprio la costituzione di una tale etica è compito urgente, 
fondamentale, politicamente indispensabile, se è vero che, dopotutto, non esiste 
un altro punto, originario e finale, di resistenza al potere politico, che non sita nel 
rapporto di sé con sé67. 
 
Il rischio di scivolare nuovamente in una forma non tanto di narcisismo estetico, 
quanto piuttosto di “estetismo della rivolta”, è a nostro parere contenuto proprio in 
questo collegamento instaurato da Foucault tra lotta politica ed estetica dell’esistenza. 
Poiché infatti l’obiettivo principale da perseguire è quello di liberare soggettività 
finalmente in grado di auto-determinarsi, ne viene fuori una santificazione della 
creatività individuale che prescinde da qualsivoglia valutazione contenutistica e di 
merito. Ciò che conta è creare e crearsi, non cosa si crea o come ci si crea. L’assenza di 
un quadro normativo rischia quindi di far precipitare Foucault in quella deriva 
neoliberale che pure egli contesta, e più in generale rivela la difficoltà di concepire il 
soggetto come un essere in relazione, che deve quindi bilanciare le sue spinte auto-
creative con la compatibilità tra queste e le esigenze di convivenza con gli altri. Una 
difficoltà che deriva proprio dall’impostazione di fondo del progetto foucaultiano, 
orientato quasi esclusivamente al problema della liberazione di un soggetto che si 
presuppone in catene, e quindi poco propensa a concepire forme positive di costruzione 
                                                                
66 M. Foucault, Une esthétique de l’existence, conversazione con A. Fontana, «Le Monde», 15-16 luglio 
1984, p. XI, tr. it. O. Marzocca: Un’estetica dell’esistenza, in Biopolitica e liberalismo, op. cit., p. 209.  
67 M. Foucault, L’ermeneutica del soggetto, op. cit., p. 222. 
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del rapporto tra il sé e gli altri. Ecco allora che l’aggancio intersoggettivo rilevato 
nell’etica dell’estetica degli antichi viene parzialmente a smarrirsi nei programmi di 
resistenza politica elaborati da Foucault nei primi anni ‘80, e che prendono spunto da 
quella stessa etica dell’estetica. 
Va notato innanzitutto come l’estetizzazione della rivolta conduca Foucault alla 
celebrazione di figure che, tradizionalmente, incarnano il concetto di un 
anticonformismo ostile non solo ai codici che regolamentano la convivenza tra gli 
individui, ma anche al rapporto esistenziale con gli altri in quanto altri. È il caso, ad 
esempio, del dandy, che Foucault inquadra come prototipo di quella duplicazione 
riflessiva e ascetica del sé funzionale ad una creazione autonoma ed estetica 
dell’identità. Diversamene dal flâneur, infatti, che si immerge in maniera irriflessa nella 
realtà caleidoscopica che lo circonda, il dandy opera una disciplina su stesso in grado di 
conferirgli una superiorità estetica e morale sugli altri. Egli soppesa ogni suo 
comportamento, domina i suoi istinti e assume un atteggiamento affettato che è anche 
il segno della sua completa autonomia nella definizione della propria identità. Per 
Foucault questa figura incarna proprio la capacità di plasmare il sé come un’opera 
d’arte68, e va in un certo senso osservata con rimpianto, poiché sarebbe necessario, per 
perseguire l’obiettivo politico di liberazione della soggettività, rifarsi proprio a 
quell’esperienza: 
 
Nella nostra società resta solo un vago ricordo di quest’idea, secondo la quale la 
principale opera d’arte di cui ci si deve prendere cura, la principale area a cui si 
devono applicare i valori estetici siamo noi stessi, la nostra vita, la nostra esistenza. 
È possibile ritrovare tutto questo nel Rinascimento, ma in una forma leggermente 
accademica, e ancora di nuovo nel XIX secolo con il dandismo69. 
 
È importante sottolineare come la figura del dandy sia rappresentativa di un 
atteggiamento, quello della rivolta sovversiva ed anticonformista, che spazia dalla 
politica all’estetica, o dalla politica come estetica. Tale atteggiamento, come rileva 
Alessandro Pandolfi, è anche quello del rivoluzionario, dell’artista, celebrati da Foucault 
                                                                
68 Cfr. M. Foucault, What is Enligthenment, in P. Rabinow (a cura di), The Foucault Reader, op. cit., tr. it.: 
Che cos’è l’lluminismo?, in Archivio Foucault 3, op. cit., pp. 223-225. 
69 M. Foucault, Sulla genealogia dell’etica: compendio di un work in progress, op. cit., p. 318. 
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come portatori di un vero e proprio stile70. La ricerca di stili di esistenza singolari, 
innovativi ed alternativi rispetto ai modelli imposti dalla società è del resto un elemento 
che Foucault considera trasversale all’etica antica e a quella contemporanea. Nella 
prima vi era una vera e propria stilizzazione del rapporto con se stessi, che è necessario 
recuperare oggi per affermare modi di esistenza che siano diversi l’uno dall’altro71, e che 
esprimano quindi un potenziale di creatività identitaria. 
È evidente quindi come la piegatura estetica della politica foucaultiana rimanga 
schiacciata sul versante dell’opposizione, della critica, che in ambito soggettivistico 
rimanda alla piena affermatività di un soggetto che deve liberarsi dal potere, e che ha 
quindi come prima preoccupazione quella di autodeterminarsi. In questo quadro, manca 
lo spazio per concepire il soggetto stesso anche in senso “passivo”. La passività, 
ovviamente, viene scartata perché è sinistramente evocativa dei meccanismi di 
direzione delle coscienze da cui il soggetto ha la necessità di affrancarsi. In questo modo, 
però, viene a perdersi la sfumatura di significato del termine “passività” che rimanda 
alla formazione plurale dell’individualità, alla possibilità di problematizzare il soggetto 
come essere in relazione al di fuori di un contesto normativo e giuridico, anche cioè in 
una prospettiva meramente esistenziale. 
I presupposti del discorso foucaultiano portano quindi il filosofo ad auspicare una 
normatività “negativa” anch’essa di stampo liberale. Foucault arriva, ad esempio, ad 
affermare la necessità di riconoscere a tutti il diritto al suicidio, inteso come forma 
estrema di affermazione della propria capacità di autodeterminazione nonché, in senso 
estetico-politico, come bellezza della «morte-annullamento»72. 
Analogamente, egli propugna un “diritto minimo” tale da lasciare campo libero 
alle persone nella sperimentazione di identità nuove e piaceri valutabili, come nel caso 
dell’ars erotica orientale, solo in base alla loro intensità. Anche nelle sue riflessioni sul 
                                                                
70 A. Pandolfi, L’etica di Foucault e le sue fonti, in M. Foucault, I corsi al Collège de France. I Résumés, 
Feltrinelli, Milano 1999, p. 136. Pandolfi richiama in nota anche l’articolo di Thomas Flynn: Foucault as 
Parrhesiast: his Last Cours at the Collège de France (1984), in «Philosophy and Social Criticism», 12, 2-3, 
1987, pp. 213-219. Qui Flynn mette in luce come, nell’ultimo corso foucaultiano al Collège de France, vi 
sia ampio spazio per l’analisi di figure tipicamente sovversive quali l’esteta, ma anche l’anarchico e il 
rivoluzionario. Emerge anche qui il nesso tra la ribellione estetica e quella politica, e il legame di entrambe 
con il concetto di “stile”. 
71 Cfr. M. Foucault, Il ritorno della morale, op. cit., pp. 263 e 272. 
72 M. Foucault, Une système fini face à une demande infinie, in «Sécurité sociale: l’enjeu», Syros, Paris 
1983, tr. it.: Un sistema finito di fronte a una domanda infinita, in Archivio Foucault 3, op. cit., pp. 200-
201.     
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movimento omosessuale, Foucault parla di un’identità sessuale da creare attraverso la 
liberazione del desiderio, del sesso come via di accesso ad un’arte di vivere che spezzi le 
catene della scienza della sessualità e della conseguente cristallizzazione giuridica del 
processo di normalizzazione73. In questo modo verrà oltrepassata la problematica della 
verità del desiderio stesso, e si ragionerà esclusivamente nei termini di ciò che va 
sperimentato e delle intensità prodotte. Ciò vale nel caso del sado-masochismo, ma 
anche in quello delle droghe, da analizzare solo come fonte di piacere senza chiedersi se 
sia giusto liberalizzarle o vietarle da un punto di vista giuridico o da quello di un’etica del 
codice74. 
Questa estetizzazione della morale, che diventa il principale strumento di lotta 
politica, ha come punto di partenza la più volte evidenziata a-sostanzialità di un soggetto 
libero di crearsi a suo piacimento: 
 
 Se dobbiamo prendere posizione rispetto alla questione dell’identità, questo deve 
avvenire in quanto siamo essere unici. Ma i rapporti che dobbiamo avere con noi 
stessi non sono rapporti di identità; devono essere, invece, rapporti di 
differenziazione, di creazione, di innovazione. È molto fastidioso essere sempre gli 
stessi75. 
 
La ribellione estetica si configura quindi come una forma di attivismo 
soggettivistico incapace di tradursi in un quadro normativo, e poggia su una concezione 
altrettanto attivistica della soggettività. Ciò dà adito alle critiche di quegli interpreti che 
includono Foucault nell’alveo degli autori postmoderni privi di una concezione positiva 
del sociale. I già citati Best e Kellner, ad esempio, ritengono che Foucault, esattamente 
come Lyotard e Deleuze, promuova una micropolitica del desiderio che fa del soggetto 
una monade estetizzata, e che non colga la costruzione socialmente mediata 
dell’identità rivelandosi quindi incapace di mettere a tema il rapporto tra individuo e 
comunità76.  
                                                                
73 Cfr. M. Foucault, Michel Foucault, an Interview: Sex, Power and the Politics of Identity, intervista di B. 
Gallagher e A. Wilson, in «The Advocate», n. 400, agosto 1984, tr. it.: Michel Foucault, un’intervista: il 
sesso, il potere e la politica dell’identità, in Archivio Foucault 3, op. cit., pp. 295-296. 
74 Ibidem, pp. 297-298. 
75 Ibidem, p. 299. 
76 S. Best, D. Kellner, Postmodern Theory, op. cit., pp. 34-75.  
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Anche all’interno della critica neomarxista, viene sottolineato come l’etica 
foucaultiana, rifiutando ogni tipo di formalismo, venga ridotta ad un’estetica del 
desiderio i cui riferimenti morali risultano secondari e indiretti77. E ancora, la 
dissoluzione del sé in una somma di identità momentanee ed irrelate, facilmente 
manipolabili dai sistemi di potere del capitalismo post-industriale, viene ricondotta da 
alcuni critici non solo all’etica dell’estetica di Rorty, ma anche a quella di Foucault, che 
risulterebbe del tutto speculare alla prima78. 
Questi rilievi, pur non potendosi applicare all’analisi foucaultiana dell’estetica 
dell’esistenza nella filosofia antica, appaiono non del tutto illegittimi se collegati 
all’applicazione di quel modello alle forme di resistenza politica che il filosofo elabora 
tra la fine degli anni ’70 e l’inizio degli anni ’80. Come detto, esse non poggiano su 
un’apologia del narcisismo estetico, che del resto risulterebbe del tutto incomprensibile 
in relazione al quadro generale del pensiero foucaultiano. Il termine “estetica”, tuttavia, 
soprattutto nella sua relazione con l’etica, continua in Foucault ad assumere un 
significato espressivistico, attivistico, e non rimanda all’idea di una scissione soggettiva 
intesa come apertura agli altri. In questo, la prospettiva foucaultiana non dissipa del 
tutto i timori di chi vede nell’estetismo postmoderno il principale elemento di 











                                                                
77 Si veda tra gli altri: T. Eagleton, The Ideology of the Aesthetic, op. cit., pp. 386-400. 








L’analisi del pensiero di Lyotard e Foucault ha evidenziato come i due filosofi 
elaborino il nesso tra etica ed estetica in una modalità a nostro parere eccessivamente 
schiacciata sul desiderio individuale, e che fatica a raggiungere una dimensione 
positivamente intersoggettiva. Estremamente differente appare il discorso sull’autore 
che, più di ogni altro, ha definito la postmodernità come l’epoca in cui si afferma una 
moralità interamente centrata sull’estetica della sensazione. Ci riferiamo a Michel 
Maffesoli, la cui teoria del rapporto tra individuo e comunità viene costruita attorno a 
ciò che egli definisce esplicitamente una “etica dell’estetica”. In questo caso, tuttavia, 
l’estetizzazione dell’etica si pone agli antipodi rispetto a qualsiasi forma di 
individualismo, per configurarsi piuttosto come espressione del ritorno di un concetto 
forte del “comune”. Nonostante questo, nel presente paragrafo proveremo a mostrare 
come la soluzione comunitaria di Maffesoli rappresenti solo l’altra faccia di quella 
perdita di una moralità riflessiva e intersoggettiva (a favore di un’estetica del piacere e 
del desiderio) che tanta letteratura imputa al pensiero postmoderno. 
Analogamente a Lyotard, e diversamente da Foucault, Maffesoli non esita a 
definirsi pienamente postmoderno, ma diversamente dal primo e analogamente al 
secondo la sua tematizzazione del concetto di etica dell’estetica è, come detto, del tutto 
esplicita. Ciò fa del filosofo e sociologo francese l’esempio forse più interessante per 
comprendere le difficoltà insite nel tentativo, da parte del pensiero postmoderno, di 
costruire una teoria morale sulla base dell’istinto e della pulsione. L’etica dell’estetica di 
Maffesoli è funzionale all’elaborazione dell’altro tema portante della sua riflessione, 
quello del “neo-tribalismo”. Con questa espressione egli tenta di inquadrare una serie 
di processi che, nella postmodernità, metterebbero in crisi l’apparato razionalistico e 
individualizzante che fa capo al Moderno, risvegliando dei sentimenti arcaici di fusione 
pre-individuale a cui appunto richiama l’immagine della tribù, e basati sulla messa in 
comune delle sensazioni e delle emozioni.  
181 
 
Maffesoli ha fatto di questo tema l’architrave del suo percorso speculativo e del 
suo lavoro accademico, come dimostra la nascita, nel 1982, del Centre d’études sur 
l’actuel et le quotidien all’Università Paris Decartes, un centro di ricerca da lui fondato e 
focalizzato sullo studio di processi sociali che si sviluppano a partire dal concetto di 
“immaginario”. Per Maffesoli, infatti, è necessario riconferire dignità ad una serie di 
micro-fenomeni che si verificano nell’ambito dell’interazione quotidiana tra le persone, 
e all’interno dei quali è possibile riscontrare un rinnovato desiderio di relazionalità che 
romperebbe le barriere della razionalità occidentale per fondare su nuove basi “l’essere 
in comune”.  
Maffesoli ha fatto di questo binomio tra la liberazione dell’affettività e 
dell’immaginazione e la quotidianità concreta delle relazioni il cuore di una proposta 
innovativa e fortemente anticonformista di ricerca sociale. Il suo obiettivo, negli anni, è 
stato proprio quello di oltrepassare l’impostazione positivistica in direzione di un 
metodo “comprendente” di orientamento fenomenologico, che assuma cioè una 
prospettiva descrittiva e non causalista. L’osservazione e la descrizione sono in primo 
luogo, come detto, quelle degli eventi quotidiani, che devono prendere il posto, 
nell’analisi sociologica, dei grandi sistemi esplicativi che tendono a ricondurre tutto ad 
un’unica causa e che considerano proprio la concretezza dei micro-processi quotidiani 
non degna di interesse. Sarà del tutto auspicabile, in quest’ottica, che vi siano dei gruppi 
di ricerca che si interroghino sul funzionamento di piccole aggregazioni quali i raduni di 
fans per un concerto, o di tifosi per una partita di calcio, ma anche sulle interazioni che 
si verificano in luoghi di incontro quali associazioni, piccoli quartieri, villaggi. L’obiettivo 
è quello di reintegrare, nella ricerca sociale, quel vissuto che il razionalismo ha 
progressivamente bandito per assestarsi su modelli quantitativi, monocausali, 
positivistici.  
È qui già evidente l’impianto postmoderno della proposta di Maffesoli, che sulla 
scia di Lyotard ritiene esaurita l’epoca delle grandi narrazioni, dei sistemi filosofici e 
scientifici che pretendono di inquadrare l’infinita varietà della realtà sociale in modelli 
esplicativi onnicomprensivi e aprioristici. 
Ciò che quell’impostazione non coglie e non può cogliere, a suo parere, è la 
dimensione emozionale del comportamento sociale, quella che si manifesta ad esempio 
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nei riti, nelle rappresentazioni collettive, ma anche nei gesti altruistici, nei sacrifici, nella 
gratuità di azioni non riconducibili ad un modello funzionale ed utilitaristico79. 
L’approccio anti-positivista non implica però che il sociologo debba limitarsi a 
descrivere una serie di fenomeni privi di una prospettiva d’insieme. Ciò che va superato, 
per Maffesoli, è il monocausalismo, ma ciò in direzione non di un a-causalismo bensì di 
un pluri-causalismo. L’approccio postmoderno, incentrato sulla circolazione di emozioni 
e affettività, deve mettere in luce come esistano delle dinamiche di struttura antitetiche 
rispetto a quelle postulate dal razionalismo scientista. Non va persa, cioè, la prospettiva 
d’insieme, ma essa va ora intesa come rete di corrispondenze sensoriali ed affettive, di 
analogie tra fenomeni apparentemente distanti ed irrelati.  
La sociologia postmoderna, nell’ottica di Maffesoli, si configura allora come un 
sapere che va alla ricerca dell’organicità emozionale, e non razionale, di un insieme, e 
che per fare questo non discredita i piccoli eventi e fenomeni della quotidianità, che 
sono anzi il materiale che permette di cogliere gli effetti di struttura. Si tratta di mettere 
in luce l’interdipendenza tra le singolarità, le corrispondenze tra i frammenti80. Maffesoli 
definisce “formismo” questo nuovo metodo di indagine: il termine rimanda ad un’unità, 
una coesione di fondo, garantita da una sorta di substrato emozionale comune che si 
manifesta attraverso alcuni eventi o contesti specifici, che assumono appunto il ruolo di 
“forme formanti”, sistemi di agglutinazione di elementi tra loro differenti.  
Esempi di queste forme possono essere quelli di una star musicale, di un 
campione sportivo, di un guru religioso, di un leader politico, ma può trattarsi anche di 
un territorio, un luogo di appartenenza. In tutti questi casi ci si trova in presenza di 
simboli attorno ai quali più persone si riconoscono e si raccolgono, che producono 
affratellamento, che generano processi immaginativi e irrazionali quali l’illusione, il 
sogno, la proiezione fantastica81. 
Ciò che rende possibili queste dinamiche è un contenuto archetipale, pre-
razionale, proprio di tutti coloro i quali convergono in questa comunione emozionale, e 
                                                                
79 M. Maffesoli, La connaissance ordinaire. Précis de sociologie compréhensive, Librairie des Méridiens, 
Paris 1985, tr. it. D. Cozzi e E. Torchi: La conoscenza ordinaria. Compendio di sociologia comprendente, 
Cappelli, Bologna 1986, pp. 83-84.  
80 M. Maffesoli, Éloge de la raison sensible, Grasset & Fasquelle, Paris 1996, tr. it. M.L. Cascone Tombà: 
Elogio della ragione sensibile, SEAM, Roma 2000, pp. 93-100. 
81 Ibidem, pp. 106-125. 
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che il singolo evento, luogo o personaggio ha solo la funzione di risvegliare. Il termine 
“forma” indica allora la prevalenza del tutto, dell’insieme, sulle singole parti, ovvero la 
prevalenza del comune sul proprio e sull’individuale. Questo “tutto” è un fondo affettivo 
pre-individuale, e attraverso tale chiave interpretativa è possibile leggere anche i più 
piccoli fenomeni quotidiani come espressioni di questa connessione emozionale tra cose 
e persone, una connessione fatta di analogie e corrispondenze. Per studiare l’esperienza 
quotidiana bisogna partire dal “come se”, non dal “perché”82. 
Maffesoli afferma esplicitamente che questo programma per una sociologia più 
intuitiva, più attenta al particolare e che discredita qualsiasi sapere con pretese assolute, 
risponde ad una esigenza di tipo estetico83, quella cioè di essere in grado di “sentire” la 
crescente circolazione degli affetti, e di saperla cogliere nei micro-processi sociali che 
sono il segno di una progressiva «estetizzazione dell’esistenza quotidiana»84. 
Il termine “estetica” ha qui una molteplicità di significati, tutti intrecciati tra loro: 
la condivisione affettiva, il proliferare delle immagini e dei segni, ma anche il bisogno di 
prossimità, di riduzione delle distanze frapposte tra le persone dai grandi progetti politici 
e sociali della modernità. Questi ultimi infatti avevano come cornice teorica una 
concezione fortemente individualistica del soggetto, inteso in senso razionale come 
produttore di storia, essere operoso in grado di progettare il proprio destino e realizzarlo 
con la fatica, il sacrifico, con uno sguardo di lungo periodo in base al quale l’obiettivo 
futuro aveva più valore del godimento raggiungibile qui ed ora.  
Con la postmodernità, per Maffesoli, riaffiora il bisogno di sentirsi vicini gli uni 
agli altri, una necessità che si esprime anche nella sfiducia per il grande sistema 
rappresentativo del Moderno. Le persone sentono ora l’esigenza di godere l’istante, di 
non preoccuparsi per ciò che verrà domani, di dare valore alla gratuità dello stare 
insieme senza inquadrarlo in progetti socio-politici quali che siano.   
L’opposizione tra la razionalità progettuale ed individualistica della modernità e 
la gratuità affettiva e relazionale della postmodernità si delinea quindi per Maffesoli nel 
passaggio da un ordine cognitivo ad un ordine estetico: 
 
                                                                
82 M. Maffesoli, La conoscenza ordinaria, op. cit., pp. 110-116. 
83 Ibidem, pp. 35-36. 
84 M. Maffesoli, Elogio della ragione sensibile, op. cit., p. 157. 
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Così, proprio come si è potuto parlare di uno stile teologico nel Medioevo, o di uno 
stile economico durante la modernità, e certamente fino a questi ultimi decenni, 
cercherò di mostrare che uno stile estetico è sotto i nostri occhi. In questo senso 
più prossimo alla sua etimologia, lo ‘stile’ è ciò per cui un’epoca definisce, scrive, 
descrive se stessa85. 
 
L’epoca postmoderna è quindi estetica poiché, esaurita la proiezione verso un 
futuro ideale, si assiste ad una rinascita del locale, poiché il legame concreto soppianta 
l’astrazione dei dispositivi esplicativi, poiché il sociale prende il posto del politico e 
dell’istituzionale86. L’aura estetica del postmoderno si configura infatti anche nei termini 
di una svalutazione del Politico, inteso anche qui come impegno e progetto di lunga 
durata87. 
Più in generale, l’estetizzazione postmoderna è ricondotta da Maffesoli a quei 
principi che, come è stato evidenziato nei precedenti capitoli, strutturano il concetto 
stesso di “Postmoderno”, ovvero la prevalenza della percezione sulla rappresentazione, 
dell’immediato sul mediato, della sensazione sull’argomentazione discorsiva. In piena 
analogia con le tesi di Sontag e Lyotard, anche per Maffesoli la prevalenza dell’immagine 
nella cultura contemporanea funge da «fattore di aggregazione» che «permette di 
percepire il mondo, e non di rappresentarlo»88. 
Proprio l’immagine infatti è il principale veicolo di questa immediatezza 
percettiva che, nel quadro del risveglio dell’affettività dal sonno della modernità, agisce 
anche come strumento di aggregazione, di canalizzazione delle emozioni. I raduni 
collettivi nei centri commerciali, così come gli eventi sportivi, musicali, prendono forma 
attorno a delle immagini: quelle degli oggetti da acquistare messi in scena dallo 
spettacolo pubblicitario, o quelle trasmesse dalla televisione, il cui linguaggio non è 
                                                                
85 M. Maffesoli, La contemplation du monde, Grasset & Fasquelle, Paris 1993, tr. it. A. Petrillo: La 
contemplazione del mondo, Costa & Nolan, Genova 1996, p. 13. 
86 Sul tema del superamento del concetto di “politico”, per come esso si è strutturato durante la 
modernità, si veda: M. Maffesoli, La transfiguration du politique. La tribalisation du monde, Bernard 
Grasset, Paris 1992, tr. it. R. Rafele: La trasfigurazione del politico. L’effervescenza dell’immaginario 
postmoderno, Bevivino, Milano-Roma 2009. 
87 Cfr. M. Maffesoli, Notes sur la postmodernité, Éditions du Félin, Paris 2003, tr. it. V. Susca: Note sulla 
postmodernità, Lupetti, Milano 2005, pp. 50-53 ; ID., Le temps des tribus. Le déclin de l’individualisme dans 
les sociétés postmodernes, Méridiens-Klincksieck, Paris 1988, tr. it. V. Grassi: Il tempo delle tribù. Il declino 
dell’individualismo nelle società contemporanee, Guerini, Milano 2004, p. 43. 
88 M. Maffesoli, La contemplazione del mondo, op. cit. p. 27. 
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ancorato ad alcuna grande narrazione di senso, bensì ad un meccanismo di 
immediatezza in cui ciò che conta è la percezione stessa, non il suo inquadramento in 
un racconto di più ampio respiro che semplicemente ha smesso di esistere89. 
Questo clima estetico è chiaramente un effetto dei mutamenti, già analizzati nei 
precedenti capitoli, che si verificano con il passaggio ad un ordine di produzione e 
consumo come quello della società post-industriale. La crescente circolazione di segni, 
e la promozione di una cultura del piacere immediato in luogo del godimento differito, 
hanno un nesso diretto con il consolidamento di un’economia basata su informazione, 
informatizzazione, conoscenza, lavoro immateriale, in cui gran parte dell’impiego 
afferisce al settore dei servizi. Come è stato notato attraverso l’analisi di Lash, ciò porta 
alla nascita di una classe medio-borghese orientata al consumo di una cultura anch’essa 
media, quella di massa. Si tratta del terreno ideale per il capitalismo maturo, in cui i 
meccanismi promozionali delle merci, basati appunto sull’immediatezza di una cultura 
figurale che stimola la sensazione, possono facilmente far presa.  
Dal punto di vista topologico, ciò si traduce nella nascita dei luoghi effervescenti 
della metropoli, quali appunto il centro commerciale, il grande magazzino, il palasport, 
il centro estetico, in cui si compie una comunione affettiva e quasi religiosa tra gli 
individui, mediata da una cultura dell’effimero che valorizza il culto del corpo, la 
promozione dell’immagine, l’acquisto compulsivo90. 
La metropoli, anche per Maffesoli, incarna quel sensualismo caleidoscopico fatto 
di segni e figure che già Baudelaire e Simmel ponevano alla base del concetto estetico 
di modernità, e che come abbiamo visto alcuni interpreti considerano il trait d’union tra 
la modernità stessa e la postmodernità. Proprio il tipo di classe sociale prodotta dalla 
società post-industriale fa sì che questo sensualismo del desiderio e del figurale si 
attacchi agli oggetti della cultura di massa, che soddisfano il gusto del nuovo pubblico 
postmoderno. L’estetizzazione dei luoghi ben si salda quindi con l’estetizzazione 
dell’economia, dei meccanismi del marketing, di tutto quell’universo culturale che 
trasferisce l’aura dall’opera d’arte unica ed irriproducibile agli oggetti di consumo 
                                                                
89 Ibidem, p. 67. 
90 Cfr. M. Maffesoli, Au creux des apparences. Pour une éthique de l’esthétique, Plon, Paris 1990, tr. it. C. 
Béguin: Nel vuoto delle apparenze. Per un’etica dell’estetica, Garzanti, Milano 1993, pp. 225-237. 
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quotidiani, che in quanto vettori di affettività e comunione acquistano una sacralità 
quasi mistica. 
Anche da questo punto di vista, il modello razionale e funzionale di analisi dei 
processi sociali, a parere di Maffesoli, si dimostrerebbe obsoleto, poiché in fenomeni 
come quelli del commercio e del consumo non sarebbe visibile solo un meccanismo 
utilitaristico di massimizzazione del profitto, ma anche un afflato relazionale di natura 
emozionale91. 
Il passaggio dal capitalismo industriale a quello post-industriale, inoltre, segna 
un’intensificazione dello sviluppo tecnologico, che raggiunge il livello 
dell’informatizzazione, della digitalizzazione e dell’immaterialità. Si tratta di processi 
che, nel loro stadio precedente, quello del capitalismo moderno, avevano condotto al 
superamento di forme di aggregazione pre-industriali e basate sulla solidarietà organica 
tra i membri di comunità ristrette, non intaccate dalla razionalità strumentale e i cui 
sistemi economici potevano ancora fondarsi su principi quali la gratuità e la solidarietà. 
Con la modernità capitalistica si assiste al passaggio dalla Gemeinschaft alla Gesellschaft, 
ovvero ad un modello societario la massimizzazione della produttività e la 
specializzazione funzionale strutturano una relazionalità anch’essa strumentale e 
fortemente individualistica, che rompe del tutto con l’organicismo comunitario pre-
moderno92. Si realizza ciò che Max Weber definiva il disincantamento (Entzauberung) 
del mondo, provocato dall’applicazione della razionalità strumentale e formale a tutte 
le sfere dell’agire umano, una dinamica a causa della quale le attribuzioni di senso basate 
su affettività, valore o tradizione svaniscono per lasciare spazio all’organizzazione 
razionale del sociale. 
A parere di Maffesoli, la fase digitalizzata e immateriale dello sviluppo 
tecnologico, quella che segna il passaggio al capitalismo maturo, determina una sorta di 
reincantamento del mondo, un processo per cui, paradossalmente, quegli stessi principi 
che hanno svuotato l’organicismo e l’affettività delle società pre-capitalistiche facilitano 
ora il ritorno di un substrato archetipale e pre-individuale occultato dalla modernità:  
 
                                                                
91 Cfr. M. Maffesoli, Reliance. Itinerari tra modernità e postmodernità, Mimesis, Milano 2007, p. 75. 
92 Ci riferiamo qui al passaggio dal comunitario al societario per come è stato descritto da Ferdinand 
Tönnies in Gemeinschaft und Gesellschaft. Grundbegriffe der reinen Soziologie [1887], Karl Curtius, Berlin 
1912, tr. it. G. Giordano: Comunità e società, Laterza, Roma-Bari 2011. 
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Se Hegel poteva parlare di ‘astuzia della ragione’, forse non è improprio, in questa 
postmodernità nascente, evocare un’astuzia della tecnica. Una tecnica che, come 
un Golem scatenato, raggiunge uno scopo diverso da quello che era stato previsto. 
[…] C’è stata una svolta. Il Golem si è ribellato. La cibercultura reinveste gli affetti e 
ricrea una mitologia specifica: il legame sociale non è più obliterato dalla tecnica, 
anzi è sostenuto dai suoi effetti. Non lo ripeteremo mai abbastanza: la sinergia tra 
arcaismo e progresso tecnologico […] rappresenta una delle manifestazioni 
innegabili della postmodernità. L’arcaismo, in senso strettamente etimologico, 
rimanda a certe caratteristiche essenziali della nostra natura umana: la capacità di 
giocare, di sognare, di costruire sulla base dell’immateriale. Ebbene, proprio questo 
immaginario collettivo si sta diffondendo nel corpo sociale attraverso la Rete93. 
 
Proprio la Rete, in quest’ottica, agisce allora come moltiplicatore della 
connettività e della diffusione di simboli e immagini in ogni parte del globo. Non solo, 
ma essa alimenta anche una cultura orizzontale fatta di condivisione tra pari, come nel 
web 2.0, che mette in crisi il modello verticale delle istituzioni e favorisce la solidarietà, 
la messa in comune delle conoscenze (si pensi a Wikipedia), anch’esse veicolate dalla 
circolazione affettiva che la tecnologia ormai favorisce anziché reprimere94. 
Il reincantamento tecnologico, che contribuisce all’estetizzazione della realtà 
sociale, si manifesta inoltre per Maffesoli nella moltiplicazione identitaria promossa dal 
web: profili sui social network, avatar, pseudonimi, sono le maschere virtuali con cui, 
nella contemporaneità, si manifesta il desiderio di non essere sempre gli stessi. Questa 
pluralità strutturale del sé è all’origine di ciò che il sociologo francese definisce il 
“nomadismo” della cultura postmoderna, ovvero il desiderio di erranza, di altrove, che 
si afferma anch’esso in opposizione ai principi di unità e di stasi che caratterizzavano la 
modernità95. Questa motilità postmoderna si armonizza però con il risorgere di un ideale 
comunitario, che rimpiazza la freddezza e l’impersonalità della Gesellschaft. Hanno così 
luogo una serie di aggregazioni basate sulla condivisione di affetti, e che Maffesoli, come 
                                                                
93 M. Maffesoli, Iconologies. Nos idol@tries postmodernes, Albin Michel, Paris 2008, tr. it. R. Ferrara: Icone 
d’oggi. Le nostre idol@trie postmoderne, Sellerio, Palermo 2009, pp. 130-131.   
94 Ibidem, pp. 90-97. 
95 Su questo si veda: M. Maffesoli, Du nomadisme. Vagabondages initiatiques, Librairie Générale 
Française, Paris 1997, tr. it. A. Toscani e R. Vitali: Del nomadismo. Per una sociologia dell’erranza, Franco 
Angeli, Milano 2000. 
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accennato, definisce “neo-tribalismi”, proprio perché esprimerebbero la liberazione di 
un inconscio collettivo fatto di passioni e di attaccamenti. I gruppi di condivisione in Rete 
possono costituire delle tribù contemporanee così come i già descritti assembramenti 
per eventi musicali, sportivi, di propaganda politica.  
I neo-tribalismi si configurano in tutto e per tutto come delle comunità estetiche, 
poiché a tenere insieme coloro che ne fanno parte è il mero desiderio di condivisione. 
In esse trova compimento la trasformazione postmoderna dell’individuo in homo 
aestheticus, che si fonde in un’unità sovra-individuale di natura quasi mistica e religiosa, 
e non più strumentale, formale o contrattuale. La comunità estetica, oltre ai casi già 
menzionati, può formarsi anche come comunità transnazionale di persone che 
condividono la stessa passione, come quella per una star del cinema, o per un gruppo 
musicale. Il tratto distintivo di queste aggregazioni è la loro fugacità. Sono gruppi che si 
dissolvono quando il motivo della loro formazione viene meno, che non richiedono un 
impegno prolungato nel tempo, quelle che Bauman definisce le “comunità-gruccia”, 
veicolate da interessi estetici momentanei che non implicano in alcun modo legami 
solidi e duraturi96. 
Ciò che Bauman descrive con timore viene invece esaltato da Maffesoli come 
garanzia della possibilità di sperimentare identità sempre nuove: l’io può finalmente 
crearsi come serie consecutiva di adesioni ad insiemi che non lo vincolano mai in 
maniera definitiva. Dalla logica dell’identità moderna si passa a quella, postmoderna, 
delle identificazioni progressive: «La prospettiva del neo-tribalismo che ho sviluppato 
[…] mette l’accento da una parte sulla fusione di gruppo e dall’altra sull’aspetto effimero 
o consecutivo di questa fusione»97. 
Questo comunitarismo estetico è a tinte fortemente edonistiche, poiché ciò che 
spinge alla fusione è il desiderio, qui inteso non in senso meramente individuale, bensì 
collettivo. Resta il fatto che si tratta di un edonismo puntiforme, che santifica la varietà 
delle esperienze sensoriali come mezzo per la diversificazione dell’identità. 
Siamo qui di fronte ad una soggettività che fuoriesce dalla propria fissità 
identitaria per mezzo della sensazione, del piacere: la pulsione comunitaria così 
                                                                
96 Cfr. Z. Bauman, Voglia di comunità, op. cit. 
97 M. Maffesoli, Nel vuoto delle apparenze, op. cit., p. 156. 
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generata è però molto più estetica che etica, se prendiamo come principio di 
differenziazione delle due sfere proprio quello della durata del legame. 
Nonostante questo, Maffesoli non esita a definire il suo pensiero morale, a metà 
tra speculazione filosofica e descrizione di dinamiche sociali a suo parere predominanti 
nello scenario contemporaneo, come un pensiero basato su una “etica dell’estetica”, in 
cui dunque è proprio l’edonismo della sensazione a costituire l’elemento fondante del 
legame tra gli individui. L’elaborazione maffesoliana di un’etica dell’estetica va 
compresa innanzitutto in relazione alle differenze già messe in rilievo tra modernità e 
postmodernità. La prima, infatti, può essere definita come l’epoca dell’ingiunzione 
morale, ovvero di una moralità intesa come sistema prescrittivo assoluto e universale, 
concretizzabile all’interno di un apparato normativo o come imperativo categorico 
inerente ad una sfera extra-legale.  
In entrambi i casi, l’etica moderna si configura come etica astratta, formale e 
razionale, lontana dalle relazioni quotidiane e, soprattutto, dalla dimensione 
dell’affettività. La reintegrazione dell’estetico nell’etico risponde allora, per Maffesoli, 
all’esigenza di ripensare la morale a partire da concetti come quelli di prossimità, 
vicinanza, immediatezza. Il paradigma postmoderno offre il retroterra teorico per 
concepire un’etica dionisiaca98, e non prometeica, il cui imperativo è quello di godersi 
l’istante con gli altri, senza alcuna preoccupazione per il futuro, per un progetto a-venire 
astratto ed estraneo alla condivisione delle emozioni qui ed ora. 
Nella postmodernità, per come la caratterizza Maffesoli, non c’è giustificazione 
possibile per il differimento del piacere, che viene inoltre localizzato: si tratta del 
godimento provocato dal “tenersi caldi” tra membri di una medesima comunità, che 
conduce ad una moralità fondata sull’empatia e la vicinanza:  
 
Ecco la lezione del genio del luogo: accentuare l’ethos radicato in uno spazio. 
Attraverso piccoli e banali rituali dell’esistenza quotidiana, così come partecipando 
ai grandi eventi che scandiscono la vita pubblica, appartengo a un mondo che 
                                                                
98 Su questo si veda anche: M. Maffesoli, L’Ombre de Dionysos. Contribution à une sociologie de l’orgie, 
Méridiens, Paris 1982, tr. it. E. Scarpellini: L’ombra di Dioniso. Una sociologia delle passioni, Garzanti, 
Milano 1990.  
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condivido con gli altri: mondo emozionale, mondo affettuale, che restituisce tutto 
il suo senso e tutta la sua forza all’espressione etica dell’estetica99. 
 
Maffesoli elabora quindi una distinzione tra il concetto di “morale”, che implica 
una forma di universalismo, e quello di “etica”. Quest’ultimo si declina sempre al plurale: 
non esiste l’etica ma le etiche, quelle particolari, legate ad un luogo, ad uno spazio 
circoscritto100. Si tratta di una prospettiva allo stesso tempo postmoderna (si pensi alla 
rivalutazione del locale nel postmodernismo di Lyotard) e comunitarista, poiché 
definisce la morale in relazione alla specificità di una singola comunità. 
Nell’etica dell’estetica maffesoliana, quindi, il secondo termine va inteso a 
partire dal significato contenuto nella sua etimologia (aisthesis), e che rimanda alla 
sensazione, intesa qui come affettività. Ma questo tipo di estetica, come in Foucault, è 
strettamente legata anche al concetto di esistenza, qui inteso in senso trans-individuale 
come ek-sistenza, ovvero come uscita del soggetto fuori da se stesso grazie alle varie 
“estasi” sperimentate in una quotidianità che offre molteplici occasioni di fusioni con 
gruppi e comunità. L’estetica della sensazione, saldandosi con l’esistenza trans-
individuale, diventa allora estetica delle emozioni condivise. In questo senso l’estetica 
stessa assume un valore etico, poiché è emblema del primato della relazione 
sull’isolamento degli individui. 
In quest’ottica, decadute le ingiunzioni morali assolute ed universali del 
moderno, ciò che conta da un punto di vista etico è solo l’essere con gli altri, l’unico 
imperativo è quello di condividere delle sensazioni e delle emozioni, di fare comunità. 
Come ricordato in precedenza, si tratta di affiliazioni consecutive spesso di breve durata: 
 
Ci aggreghiamo secondo le opportunità o i desideri. Prevale una specie di casualità 
oggettiva. Ma il valore, l’ammirazione, l’hobby, il gusto che sono condivisi 
diventano cemento, sono vettori di un’etica. Per maggior precisione, chiamo etica 
una morale ‘senza obbligo né sanzione’; con il solo obbligo di aggregarsi, di essere 
membro del corpo collettivo, e con la sola sanzione di venirne escluso se decade 
                                                                
99 M. Maffesoli, Note sulla postmodernità, op. cit., p. 85. 
100 M. Maffesoli, Nel vuoto delle apparenze, op. cit., p. 15. 
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l’interesse (inter-esse) che mi lega al gruppo. È questa l’etica dell’estetica: il fatto di 
sentire insieme qualcosa è fattore di socializzazione101. 
 
Perdere la propria individualità in funzione dell’appartenenza ad un insieme 
sovra-individuale non è etico solo perché si mettono in comune delle sensazioni, ma 
anche perché questa comunanza può condurre a sentimenti autentici di solidarietà 
verso gli altri, i quali a loro volta possono generare azioni altruistiche. La condivisione 
emozionale è infatti anche condivisione di un comune destino, quello della finitudine 
umana, e mette in moto una circolazione affettiva che può pervadere tutto il campo 
sociale, dando luogo così ad un’etica autentica in quanto svincolata da qualsiasi 
utilitarismo e funzionalismo, da qualsiasi prospettiva razionale e sistemica. Se provo 
qualcosa con gli altri, insomma, nell’ottica di Maffesoli sarò più facilmente spinto a fare 
il bene degli altri: 
 
È solo attraverso la circolazione dell’affetto che una comunità può continuare ad 
esistere. Questa circolazione ha quindi, nel suo significato più stretto, una funzione 
animatrice in quanto permette la creazione di un insieme più vasto, dove le diverse 
comunità di un dato territorio prendono ad agire le une con le altre. È in tal senso 
che la ricerca del piacere rafforza l’altruismo, diventa un’etica che rinsalda il legame 
sociale. La fuga erotica, l’escapismo e le altre manifestazioni della ricerca 
avventurosa assumono così una funzione culturale102. 
 
Come esisteva una “astuzia della tecnica”, che dopo aver facilitato i processi di 
individualizzazione moderna serve ora la causa del ritorno dell’arcaico e del comunitario, 
allo stesso modo Maffesoli sembra qui descrivere una “astuzia dell’edonismo”: la ricerca 
del piacere costituisce infatti un vettore di affettività che porterà alla ricerca dell’altro e 
quindi ad un comportamento morale nei suoi confronti. L’estetica della sensazione, 
seguendo il percorso speculativo del sociologo francese, è quindi agli antipodi rispetto 
alla celebrazione dell’individualismo desiderante tipica di tanta cultura postmoderna. 
L’edonismo sostituisce sì la moralità astratta ed operosa del Moderno, ma solo per 
                                                                
101 Ibidem, p. 33. 
102 M. Maffesoli, Del nomadismo, op. cit., p. 122. 
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condurre ad un altro tipo di eticità, che include la salvaguardia della dimensione 
comune, prima sacrificata sull’altare dell’individualità. Per Maffesoli, insomma, esiste 
una dicotomia incomponibile tra razionalità ed affettività. Solo risolvendosi a favore 
della seconda, come avviene in epoca postmoderna grazie ai processi innescati dalla 
società post-industriale e dal ritorno dell’arcaico e del pre-razionale, è possibile 
raggiungere la dimensione del noi, e non rimanere assorbiti in quella dell’io. Se il 
soggetto isolato è un prodotto della razionalità occidentale, la comunità organica 
dev’essere concepita come risposta intersoggettiva da formulare attraverso il risveglio 
di un’affettività nuovamente liberata. 
Come si intuisce, manca qui del tutto la prospettiva di un’interazione positiva tra 
ragione ed emozione, tra mediazione riflessiva ed immediatezza sensoriale, e proprio 
questo costituisce il principale limite della proposta maffesoliana, che resta imbrigliata 
nella spirale narcisistica dell’etica postmoderna nonostante questa riformulazione 
comunitaria del concetto di estetica della sensazione.  
I neo-tribalismi non sono altro che una forma di narcisismo collettivo, di gruppo, 
e l’armonizzazione che essi esemplificherebbero tra ricerca del piacere e impegno 
morale è in realtà ampiamente discutibile. In queste comunità infatti la tensione etica è 
del tutto fugace. Ciò avviene perché l’etica stessa è in Maffesoli una derivazione 
dell’estetica, la quale è appunto schiacciata sulla temporalità puntiforme del piacere 
momentaneo e delle sensazioni irriflesse. Assumendo l’essere in comune, il provare 
qualcosa con gli altri, come criterio morale esclusivo, e svalutando il Politico inteso come 
sfera del razionale, del progetto di lungo termine, ecco che l’eticità ne risulta fortemente 
compromessa. Il Politico, infatti, è coestensivo all’Etico proprio dal punto di vista della 
temporalità: entrambe le sfere richiedono un impegno prolungato nel tempo, ed 
un’uscita da se stessi funzionale all’ingresso nella sfera pubblica, non in una sorta di 
“privato collettivo” come quello dei neo-tribalismi. 
Delegittimando del tutto la razionalità del Politico, si finisce per depotenziare 
anche la passione che può spingere le persone ad impegnarsi nella sfera pubblica: 
l’affettività dei neo-tribalismi veicola infatti un edonismo che include la preoccupazione 
per la sorte degli altri solo in maniera incidentale. L’impegno nel pubblico e nel Politico, 
però, per configurarsi come qualcosa di strutturale, serio e duraturo, necessita di un 
bilanciamento tra la componente emozionale, quella che spinge ad appassionarsi ad una 
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specifica causa, e quella razionale, che porta ad analizzare dettagliatamente le ragioni 
per le quali ci si sta impegnando, ad elaborare strategie, a considerare il Pubblico come 
sfera che definisce la propria identità. 
Lo stesso vale per l’etica: come è stato messo in luce più volte nel corso del 
lavoro, la responsabilità può diventare strutturale e prolungata nel tempo solo se la 
spinta emotiva che porta a prendersi cura degli altri si armonizza con elementi di 
mediazione razionale. Diversamente, l’emozione si configura esclusivamente come 
piacere edonistico, che una volta esaurito dissolve anche la pulsione morale. È la stessa 
dinamica all’opera nei neo-tribalismi di Maffesoli: una volta che l’interesse specifico che 
mi ha spinto ad aggregarmi ad uno specifico gruppo viene meno, si estingue anche il 
desiderio di fusione con quell’insieme sovra-individuale, e si passa alla ricerca di nuove 
identità, di nuovi divertimenti. 
Questa etica dell’estetica, allora, svilisce e ridicolizza anche l’impegno sociale, 
ricondotto al desiderio estetico e narcisistico di mettere in comune i propri sentimenti: 
«Così, uno scoppio di ribellione studentesca, uno sciopero inatteso in un certo ambiente 
professionale, adopereranno un insieme di rivendicazioni razionali e funzionalistiche, 
mentre la loro preoccupazione essenziale è il desiderio di stare-insieme e il piacere 
ludico di esprimere questo desiderio»103. 
Non solo, ma se l’unico criterio morale è quello della condivisione delle 
sensazioni, qualsiasi aggregazione che risponda a questo requisito potrà essere 
considerata legittima, comprese le forme di fanatismo politico o religioso, i fascismi, gli 
estremismi di ogni risma104. Ciò di cui Maffesoli, insomma, sembra non rendersi conto, 
è che la svalutazione del Politico come sfera del razionale determina una 
contemporanea svalutazione dell’Etico, se è vero che «la politica, la vita economica, le 
cose importanti dell’esistenza, tutto è marginalizzato quando si profila un mondiale di 
football o di rugby, un torneo di tennis o un gran premio di Formula 1»105, quando cioè 
                                                                
103 M. Maffesoli, Nel vuoto delle apparenze, op. cit., p. 266. 
104 Non a caso Maffesoli scrive: «Così quel che si è potuto chiamare ‘la coscienza di classe’ e ancora ‘la 
coscienza nazionale’, a lato delle loro giustificazioni razionali, poggiano in buona parte su una forma di 
narcisismo collettivo fatto di emozioni, di sentimenti e di passioni condivise. Numerose testimonianze di 
inchieste sul Partito comunista, o anche più recentemente sul Front National, per non prendere che degli 
esempi parossistici, mettono in evidenza il ruolo e il posto dell’affetto nella loro organizzazione interna» 
(M. Maffesoli, La contemplazione del mondo, op. cit., p. 64). 
105 M. Maffesoli, Icone d’oggi, op. cit., p. 74. 
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la possibilità di ottenere un piacere immediato svuota di senso gli impegni di lungo 
termine. 
La chiave di lettura della debolezza della proposta maffesoliana, del suo concetto 
di etica dell’estetica, risiede inoltre nella sua celebrazione di forme pre-moderne di 
aggregazione in uno scenario in cui il potere ha rafforzato le sue strategie razionali di 
dominazione sugli individui. In altre parole, se nel contesto iper-estetico del capitalismo 
maturo le persone possono smarrire parte della propria razionalità, facendo ritorno ad 
un’affettività arcaica e tribale, non necessariamente ciò costituisce una reale minaccia 
per il potere, che può anzi trarre vantaggio proprio da questo indebolimento della 
riflessività dei singoli.  
Abbiamo già visto, soprattutto attraverso la critica neomarxista al 
postmodernismo, come diversi autori considerino l’estetizzazione postmoderna della 
realtà uno strumento di ottundimento delle facoltà critiche degli individui, non più in 
grado di reagire riflessivamente agli stimoli sensoriali loro trasmessi e dunque 
trasformati in consumatori compulsivi al servizio dell’apparato produttivo. 
Analogamente, quegli stessi individui risultano incapaci di elaborare risposte critiche e 
riflessive in relazione al flusso di immagini e informazioni trasmesse dal circuito 
mediatico, finendo quindi per essere facilmente manipolabili nelle loro inclinazioni 
politiche e, al termine del processo, nel loro voto. 
Si tratta di un discorso, questo, che può essere certamente applicato alle teorie 
di Maffesoli: se le persone, infatti, regrediscono a modalità pre-razionali di elaborazione 
dello stimolo, ecco che il potere può trarne beneficio operando sotto forma di 
“seduzione”. Possiamo prendere come esempi proprio le strategie messe in pratica in 
ambito politico. La progressiva personalizzazione dei partiti, sempre più identificati con 
la figura di un leader, conduce ad una forma di idolatria che richiama quella dei tribalismi 
arcaici, i cui membri potevano appunto raccogliersi attorno ad un simbolo, ad 
un’immagine. Il leaderismo diventa allora un meccanismo seduttivo del potere che porta 
gli individui all’identificazione con una figura carismatica, che attrae per il possesso di 
caratteristiche che nulla hanno a che fare con la sua proposta politica106. E ancora, nella 
                                                                
106 È emblematico, in questo senso, che Maffesoli abbia scritto un piccolo saggio sul fenomeno del 
berlusconismo, in cui sostiene che l’ex presidente del Consiglio italiano sia riuscito a far presa sugli elettori 
proprio in quanto icona. In questo modo i suoi comportamenti, anche quelli più riprovevoli, sono sempre 
stati giudicati non da un punto di vista morale, bensì estetico, e dunque in qualche modo apprezzati poiché 
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società dello spettacolo l’estetizzazione iconica del leader fa sì che, in molti casi, la sua 
vita privata assuma un’importanza tale da essere messa al centro del dibattito 
pubblico107. 
Più in generale, le campagne elettorali sono ormai sempre più una trasposizione 
del marketing pubblicitario nell’agone politico. Come lo stesso Maffesoli riconosce, nelle 
parate, nelle convention, nelle manifestazioni di piazza, si fa leva sull’eccitazione della 
componente irrazionale degli individui: l’efficacia di uno slogan, le frasi ad effetto, le 
grida, contano molto più della sostanza dell’argomentazione e dei programmi: «Ad 
essere sollecitata, infatti, è la pancia, non più il cervello. Questo spiega il passaggio dalla 
convinzione alla seduzione»108. 
Anche in questo caso, quando l’interesse per la sfera pubblica è veicolato da 
sentimenti estetici legati al piacere immediato o all’adesione di pancia ad una causa, ciò 
che viene meno è la continuità temporale di quello stesso interesse. Gli individui in 
questo contesto sono animali politici solo occasionalmente. Finito il divertimento, 
ognuno torna ad occuparsi delle proprie vicende private. È chiaro che ciò costituisce un 
enorme vantaggio sia per il potere politico sia per quello economico e finanziario. 
Entrambi possono operare senza un reale controllo dal basso, un fenomeno ormai 
piuttosto comune in una società in cui l’impegno civile e sociale sta visibilmente 
diminuendo, e in cui prevale l’assuefazione all’intrattenimento proposto dai media e la 
corsa al centro commerciale. 
Ciò che vale per il potere, tuttavia, può essere applicato anche al contro-potere. 
Quest’ultimo infatti può costruire la propria narrazione sulla base di quei sentimenti 
irrazionali messi in moto proprio dal risveglio del substrato inconscio, desiderante e 
tribale auspicato da Maffesoli. Se il sociologo francese insiste sull’importanza della Rete 
in quest’opera di reincantamento del mondo, si può però rilevare come essa risulti 
spesso un mezzo di diffusione del populismo, facilitando l’adesione a-critica ad alcuni 
slogan (come: tutti i politici sono corrotti) o ad un complottismo che fa leva su 
                                                                
espressione di caratteristiche comuni a tutti. Cfr.: M. Maffesoli, La saturazione del politico, in A. Abruzzese, 
V. Susca (a cura di), Tutto è Berlusconi. Radici, metafore e destinazione del tempo nuovo, Lupetti, Milano 
2004. Proprio la sostituzione dello sguardo morale con quello estetico, sottolinea Maffesoli, spiega il 
perché la comprovata corruzione di alcuni politici spesso non rappresenti motivo sufficiente per 
impedirne la rielezione (Cfr. M. Maffesoli, Note sulla postmodernità, op. cit., p. 114). 
107 Si pensi ai casi di Clinton e, più recentemente, di Sarkozy e Hollande.  
108 M. Maffesoli, Icone d’oggi, op. cit. p. 127. 
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sentimenti a volte privi di mediazione razionale come quello dell’indignazione. Ciò è 
evidenziato dall’uso che diversi partiti populisti fanno di internet e dei nuovi media: 
presentati come strumenti di democrazia diretta e di accesso alla verità, essi diventano 
spesso dei contenitori di disinformazione speculari alle fonti ufficiali che pure 
vorrebbero smascherare. 
Tutto questo dimostra come la proposta maffesoliana di un’etica dell’estetica 
intesa come perdita del sé nel collettivo, come riconquista di un’affettività liberata dalle 
catene della ragione, risulti piuttosto deficitaria come strumento di analisi critica delle 
dinamiche contemporanee. Non solo, ma essa tradisce, in ultima analisi, la connivenza 
con le varie estetizzazioni dell’etica postmoderna, anche quelle più esplicitamente 
orientate verso l’individualismo della sensazione. Il comunitarismo tribale di Maffesoli, 
come rilevato in precedenza, è infatti una forma di “privatismo collettivo”, in cui la 
ricerca dell’altro ha motivazioni prevalentemente edonistiche che solo in maniera 
occasionale possono avere uno sbocco morale. Anche la sua concezione filosofica del 
sociale, dunque, non rappresenta una risposta soddisfacente ai critici del 
postmodernismo, poiché conferma il sospetto che all’interno di questo paradigma la 
morale venga del tutto schiacciata sull’estetica delle sensazioni e si configuri quindi 
come una celebrazione del narcisismo. 
Nel prossimo capitolo ci chiederemo quindi se esista, nella teoria postmoderna, 
un’estetizzazione dell’etica in grado di condurre a forme di impegno morale prolungate 
nel tempo, in cui l’immediatezza del desiderio possa convivere con la mediazione 
riflessiva della ragione. Dovremo comprendere insomma se il termine estetica, nel suo 
richiamo etimologico alla sfera della sensazione, possa assumere nel pensiero 
postmoderno un significato positivamente trans-individuale, espressione cioè di 
un’uscita del soggetto da se stesso non in direzione dell’identificazione con un gruppo o 
una comunità, bensì di una concezione plurale dell’identità. Solo in questo modo, infatti, 
l’estetica potrà porsi come principio costitutivo di una morale postmoderna fondata 
sull’accoglienza, il rispetto dell’altro, il superamento del narcisismo, ribaltando il 
pregiudizio teorico di chi vede nell’affermazione progressiva di questa sfera la principale 
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La formulazione di un’etica dell’estetica intesa come etica dell’intersoggettività 
è presente soprattutto in un filone della sociologia postmoderna in cui vengono prese 
in considerazione le condizioni fattuali che, nel contesto della società globale, rendono 
l’estetica il veicolo di un’etica e di una soggettività cosmopolite. Ci soffermeremo su 
questa linea interpretativa nel prossimo capitolo, al fine di mettere in luce come 
l’estetica, nel pensiero postmoderno, possa integrarsi positivamente con l’etica e 
diventare addirittura il principio fondante di una morale post-metafisica non di stampo 
individualistico, bensì comunitario (in un senso assai distante dal comunitarismo 
estetico e tribale di Maffesoli). 
A nostro parere, però, l’etica dell’estetica del noi propria di una certa sociologia 
postmoderna trova le sue condizioni di possibilità teoretiche nella filosofia 
decostruzionista di Jean-Luc Nancy e Jacques Derrida. In quest’ultima sezione 
proveremo infatti a dimostrare come decostruzionismo e sociologia “estetica” 
postmoderna vadano entrambe nella direzione di un’etica globale costruita a partire da 
una soggettività scissa, aperta all’ibridazione. In tutti e due i casi, centrale risulta l’idea 
di una predisposizione costitutiva dell’individuo all’alterazione della propria identità. Nel 
decostruzionismo, a nostro parere, è possibile rinvenire l’elaborazione filosofica di 
quello che nella sociologia postmoderna viene definito come un atteggiamento di 
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“apertura estetica” dell’io nei confronti dell’altro, analizzato a partire dalla mobilità 
aumentata di oggetti e persone nella società globale. 
Se l’elemento estetico si integra esplicitamente con quello etico nelle teorie che 
analizzeremo nel prossimo capitolo, per quanto riguarda il decostruzionismo ci 
riferiremo all’estetica principalmente in due sensi: innanzitutto, in relazione alla più 
volte analizzata “scissione estetica” dell’identità che rimanda alla figura dell’individuo 
estetico kierkegaardiano, ovvero ad una frammentazione considerata funzionale 
all’auto-espansione sensoriale illimitata del soggetto, al suo narcisismo estetico. Come 
vedremo, pur partendo da questa declinazione tipicamente postmoderna dell’identità, 
il decostruzionismo ne ribalta l’esito: qui infatti l’assenza di una stabilità identitaria viene 
considerata condizione di possibilità dell’ibridazione dell’io nel contatto con l’altro. 
L’aspetto “passivo” dell’accoglienza, insomma, è preponderante rispetto a quello attivo 
della libera creazione della propria individualità. L’estetismo dell’io (sempre inteso in 
riferimento alla sua scissione identitaria) è quindi qui assunto come elemento fondante 
di un’etica del noi, molto più che di un’estetica dell’io. 
In secondo luogo, parleremo di etica dell’estetica, nel decostruzionismo, in 
riferimento all’alterazione empirica e fattuale delle strutture trascendentali e a priori 
della soggettività. Individueremo cioè quella che a nostro parere è possibile definire 
come una “alterazione estetica” dell’io che precede l’incontro con altri individui nella 
concretezza dell’esperienza, e che opera già a partire dalla costituzione “pura” della 
soggettività. Questo tipo di alterazione estetica, come vedremo, tanto nella teoria di 
Jean-Luc Nancy quanto in quella di Jacques Derrida assume connotati specificamente 
morali.  
Infine, proveremo a mettere in luce come l’elemento estetico dell’etica 
decostruzionista debba essere inteso in un senso prettamente ontologico: l’alterazione 
identitaria conduce infatti ad una soggettività situata non in una specifica comunità di 
appartenenza, ma nel sistema-mondo. Il senso morale, che è principio della 
frammentazione dell’io e che lo apre al suo fuori, caratterizza quello stesso soggetto 
come essere-con, il cui compito etico è proprio quello di mantenere questa condizione 
di condivisione ontologica originaria con gli altri. L’etica, seguendo questo 
ragionamento, non nasce da imperativi categorici astratti, da leggi morali, bensì dal 
“fatto” ontologico di essere con gli altri.  
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Definiremo questi gli elementi a priori di un’etica dell’estetica intersoggettiva e 
globale che, come vedremo nell’ultimo capitolo, sono presenti anche nella sociologia 
“estetica” postmoderna. Anch’essa, infatti, ancora il senso morale all’ineludibilità della 
conoscenza delle altre culture nel contesto della mobilità aumentata e dei flussi continui 
della società globale, arrivando quindi ad assumere l’ontologia (intesa come contatto 
concreto dell’io con l’altro) come termine medio tra etica ed estetica che permette alla 
seconda di porsi a fondamento della prima. 
A nostro parere, dunque, il decostruzionismo consente di rispondere ai timori 
dei critici del postmodernismo, poiché è l’unica teoria che assume la scissione estetica 
dell’identità in senso realmente etico ed intersoggettivo. Qui vengono superati i rischi di 
una deriva narcisistica spesso rinvenuti nell’estetizzazione postmoderna della morale. In 
quest’ottica, sosterremo anche che l’etica, nel decostruzionismo, rappresenta il limite al 
costruttivismo soggettivistico cui spesso viene associato il pensiero postmoderno. 
L’altro, infatti, rappresenta nella filosofia di Nancy e Derrida l’irruzione del reale, e 
intacca la chiusura coscienzialistica dell’io. La sua presenza, come detto, è però “sentita” 
dal soggetto prima dell’incontro nella concretezza dell’esperienza. Da questo punto di 
vista, nell’etica decostruzionista viene a nostro parere prospettato quel realismo 
ontologico che la sociologia postmoderna articola in senso prettamente estetico. 
L’estetica, seguendo questo ragionamento, viene declinata nel significato etimologico di 
sensazione e percezione, ora inteso però non come espansione sensoriale dell’io, 
quanto piuttosto come limite percettivo rappresentato dall’evento di un altro già 
“sentito” dal soggetto nella solitudine della sua coscienza.  
Ritenere il decostruzionismo la filosofia che esprime le condizioni di possibilità o 
gli a priori di un’etica dell’estetica così intesa, significa discostarsi recisamente da tutte 
quegli autori per i quali l’estetismo decostruzionista risiede nel collegamento pernicioso 
tra la celebrazione di un’identità priva di stabilità (estetica nel senso kierkegaardiano) e 
un testualismo che riduce il mondo a gioco letterario, massima espressione di un 
costruttivismo soggettivistico che ignora la realtà. Si tratta di peculiarità specificamente 
postmoderne che verrebbero assorbite dal decostruzionismo. La continuità tra i due 
movimenti, o l’assimilabilità del secondo al primo, risiederebbe secondo questa lettura 
proprio nell’assenza di strutture solide propugnata da entrambi, e nella conseguente 
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celebrazione di un gioco estetico privo di norme, riferimenti universali1. Come si 
intuisce, questo estetismo provocherebbe un collasso della morale, proprio per 
l’impossibilità di ancorarla a valori generali. Tra le strutture solide che verrebbero 
dissolte dal decostruzionismo c’è ovviamente, e in primo luogo, la soggettività. 
Nell’ottica della critica “estetica”, ciò implicherebbe l’assimilabilità del sé derridiano al 
filone dell’estetismo di Rorty, un sé che a causa della mancanza di difese intellettuali e 
riflessive che limitino la foga dei propri desideri risulterebbe facilmente manipolabile dal 
mercato e dal potere tardo capitalista2. 
Inoltre, è soprattutto la pratica stessa di decostruzione del testo filosofico che ha 
portato diversi autori ad assimilare la teoria derridiana ad una forma di estetismo 
letterario totalmente avulso dal reale, con forti ripercussioni dal punto di vista della 
tenuta morale del decostruzionismo stesso. La penetrazione della filosofia di Derrida 
nell’ambito degli studi letterari americani3, dimostrerebbe secondo questa linea 
interpretativa come la decostruzione oltrepassi anch’essa il campo della filosofia per 
invadere quello della letteratura, perdendo così qualsiasi pretesa di indagine della realtà 
e riducendosi a virtuosismo estetico4.  
Analoghe critiche, come è noto, sono state mosse a Derrida da Habermas e Apel. 
Entrambi hanno sottolineato a più riprese l’opposizione incomponibile tra un’etica del 
discorso razionalmente fondata e la piegatura mistica e poetica del linguaggio nella 
filosofia postmoderna, compresa quella di Derrida. Per i due autori la ricerca derridiana 
delle incoerenze dei testi filosofici si configura come un iper-testualismo privo di una 
prospettiva razionale, incapace quindi di raggiungere la dimensione extra-testuale del 
senso e della realtà e, in ultima analisi, assai carente dal punto di vista etico5. 
                                                                
1 È la tesi di David Harvey in Le conseguenze della modernità, op. cit., p. 356. 
2 Lo sostiene Richard Shusterman nel già citato Postmodern Aestheticism: a New Moral Philosophy?, pp. 
351-352. 
3 Tra i testi più importanti che, tra fine anni ’70 ed inizio anni ’80, analizzano tale fenomeno, ci sono 
sicuramente: H. Bloom, P. De Man, J. Derrida, G. Hartman, J. Hillis Miller, Deconstruction and Criticism, 
Routledge & Kegan, London-Hanley 1979; J. Culler, On Deconstruction. Theory and Criticism after 
Structuralism, Cornell University Press, Ithaca 1982, tr. it. S. Cavicchioli: Sulla decostruzione, Bompiani, 
Milano 1988. 
4 In ambito statunitense, è stato proprio Richard Rorty uno dei più convinti sostenitori di questa tesi. Cfr. 
R. Rorty, Derrida on Language, Being, and Abnormal Philosophy, in «Journal of Philosophy», n. 74, 1977, 
pp. 673-681; ID., Conseguenze del pragmatismo, op. cit., in particolare: La filosofia come genere di 
scrittura: saggio su Derrida, pp. 107-123. 
5 Di Apel si veda in particolare: Diskurs und Verantwortung. Das Problem des Übergangs zur 
postkonventionelle Moral, Suhrkamp, Frankfurt am Main 1993, tr. it.: Discorso, verità, responsabilità, 
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Per Habermas il tentativo derridiano di slegare il significante dall’intenzione 
significativa del locutore, esemplificato dal privilegio attribuito alla scrittura come 
medium che si svincola dal contesto originario in cui è stata prodotta per entrare in un 
sistema di circolazione ed interpretazione infinite, espliciterebbe il rifiuto del linguaggio 
razionale, frutto dell’accordo intersoggettivo tra i parlanti, e la conseguente scelta di un 
modello poetico-letterario. Nella letteratura infatti il linguaggio non ha una funzione 
pratica, non ha come scopo la comprensione reciproca, bensì ha una forza dischiudente. 
Si può analizzare il testo letterario, diversamente da quello filosofico, senza riferirsi al 
valore pragmatico della forma linguistica. Derrida, rendendo il testo indipendente 
dall’autore, si fa portatore per Habermas di una visione mistica della parola, di un 
«accadere senza soggetto» che riduce il linguaggio alla sua funzione poetica, e la filosofia 
alla letteratura6. Egli apparterrebbe alla schiera postmoderna dei “neoconservatori”, 
che ricercano una fuga dalla modernità richiamandosi ad un’esperienza estetica, poetica 
e dionisiaca in cui il soggetto risulta completamente decentrato7. 
Questi riferimenti rendono chiaro come la nostra lettura del decostruzionismo 
rappresenti una sorta di rovesciamento della prospettiva che mira a ridurlo ad un gioco 
letterario ed estetico, nonché ad una celebrazione di una soggettività altrettanto 
estetica, povera di realtà e priva di senso morale. Anche in questo caso, si tratterà di 
mettere in luce come il termine “estetica”, nel suo riferimento alla sensazione e alla 
percezione, possa capovolgersi da espressione del soggettivismo più spinto a principio 
del limite che la realtà pone alla coscienza. Una realtà che, nel caso di Derrida ma anche 
(se non soprattutto) in quello di Nancy, è proprio quella dell’altro che si presenta nella 
relazione etica concreta, la quale prolunga la scissione che l’io sperimenta già nella sua 
costituzione “pura”. 
 Il decostruzionismo porterebbe quindi a compimento il progetto di una éthique 
esthétique come etica della non-identità che Scott Lash, in un testo del 1994, riteneva al 
centro dell’idea di una modernità altra rispetto a quella cartesiana e identitaria8. 
                                                                
Guerrini, Milano 1997. Sul rapporto tra Apel, Habermas e Derrida sulla questione del linguaggio: F. Dal Bo, 
Società e discorso. L’etica della comunicazione in Karl Otto Apel e Jacques Derrida, Mimesis, Milano 2002.  
6 Tutte tesi esposte da Habermas in: Il discorso filosofico della modernità, op. cit., in particolare pp. 164-
214. 
7 Cfr. J. Habermas, Moderno, postmoderno e neoconservatorismo, op. cit. 
8 S. Lash, Reflexivity and its doubles: structure, aesthetics, community, in Reflexive Modernizations, Polity 
Press, Cambridge 1994, tr. it. L. Pelaschiar: La riflessività e i suoi doppi: struttura, estetica, comunità, in 
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Seguendo questa linea di ragionamento, esso sfuggirebbe in qualche modo alla critica 
che Maurizio Ferraris rivolge al postmodernismo come iper-costruttivismo che non tiene 
conto dell’inemendabilità dei realia. Ferraris ritiene che proprio l’estetica della 
percezione possa costituire l’antidoto al relativismo soggettivistico del Postmoderno, 
un’estetica che si fa ontologia attraverso il recupero di ciò che fa resistenza alla libertà 
rappresentativa ed interpretativa del soggetto. Come proveremo a dimostrare, il 
decostruzionismo, nella sua declinazione etica, costituisce la condizione di possibilità 
filosofica di questa estetica ontologica che viene poi ripresa da una certa sociologia 
postmoderna, che la mette in connessione con i flussi globali di oggetti e persone e con 
l’inevitabilità, in questo contesto, dell’incontro con l’altro.  
Che il decostruzionismo non sia assimilabile al relativismo soggettivistico del 
postmodernismo, al prospettivismo di matrice nietzschiana secondo il quale “non 
esistono fatti, ma solo interpretazioni”, è stato rivendicato del resto dallo stesso Derrida, 
che ha definito «una mostruosità» l’idea secondo la quale qualsiasi movimento post-
strutturalista debba essere considerato un gioco estetico privo di valore etico e politico9. 
Nello specifico, Derrida ha affermato che la decostruzione del logocentrismo, pur 
lavorando a partire dal testuale, non oppone affatto quest’ultimo al sociale, che anzi 
costituisce il suo approdo naturale. Non vi è alcuna sovrapposizione, quindi, tra il 
decostruzionismo e un formalismo estetico che confonde il libro con la realtà10. 
Nel definire l’etica decostruzionista una forma di limite ontologico 
all’assolutismo coscienzialistico dell’io, seguiremo quindi le indicazioni di Derrida sulla 
                                                                
Modernizzazione riflessiva. Politica, tradizione ed estetica nell’ordine sociale della modernità, Asterios, 
Trieste 1999, p. 198. 
9 Cfr. J. Derrida, Some statements and truisms about neologisms, newisms, postisms, parastisms, and other 
small seismisms, in D. Carrol (ed.), The States of “Theory”. History, Art and Critical Discourse, Columbia 
University Press, New York-Oxford 1990, tr. it. G. Santamaria: Come non essere postmoderni. “Post”, “neo” 
e altri ismi, Medusa, Milano 2002, p. 39. 
10 Ibidem, pp. 47-50. In una conversazione con Antoine Spire, Derrida ha rimarcato la presenza di una 
dimensione etico-politica anche nel suo percorso speculativo precedente agli anni ’90 (quando, appunto, 
le questioni dell’etica e della politica vengono da lui messe più esplicitamente a tema), rivendicando così 
la “politicità” e la “eticità” della decostruzione nel suo complesso: «Questa dimensione [quella etico-
politica] è certamente oggi più facilmente riconoscibile nel codice politico più convenzionale. Ma era 
decifrabile in tutti i miei testi, anche i più vecchi. […] Ho dunque provato a mettere d’accordo, talora con 
modi diversi, ma mai abbastanza, un discorso o una pratica politica alle esigenze della decostruzione. Non 
avverto scissioni tra i miei scritti e i miei impegni, soltanto una differenza di ritmo, di modo di discorso, di 
contesto, ecc. Sono più sensibile alla continuità piuttosto che a ciò che alcuni chiamano, all’estero, il 
“political turn” o l’”ethical turn” della decostruzione» (J. Derrida, Au-delà des apparences, Le Bord de 
l’eau, Latresne 2002, tr. it. S. Maruzzella: Al di là delle apparenze. L’altro è segreto perché è altro, Mimesis, 
Milano-Udine 2010, p. 38). 
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continuità del suo percorso filosofico, nonché quegli interpreti che individuano già nelle 
riflessioni derridiane sulla différance e sulla scrittura la presenza di una «macchia 
empirica» che «intaccherà sempre la purezza del trascendentale»11. Questo empirismo 
di natura ontologica ha per noi, come detto, un significato anche estetico, poiché è la 
traccia della modificazione di un’unità conchiusa come quella della soggettività 
individuale attraverso la percezione pre-empirica dell’alterità. 
L’inquinamento dell’origine è stato più volte rivendicato da Derrida come la legge 
stessa della decostruzione, il cui principale obiettivo filosofico è sempre stato, del resto, 
quello di rompere con una metafisica della presenza. La scrittura, in quest’ottica, 
esprime come è noto proprio l’esigenza di superare l’impianto metafisico del 
fonocentrismo. Quest’ultimo si configura appunto come piena presenza a sé del 
soggetto nell’intendersi parlare. La scrittura, considerata dalla tradizione metafisica che 
privilegia la phone come funzione secondaria, derivata, che riporta in maniera sempre 
imperfetta la pienezza dell’intenzione significativa (espressa appunto dalla voce come 
emissione diretta da parte del soggetto di quella stessa intenzione), va invece riportata 
per Derrida alla sua funzione di linguaggio originario12.  
Ciò significa che ogni origine è in ritardo su se stessa, esposta alla legge della sua 
alterazione che, dal punto di vista linguistico, viene espressa dalla circolazione del testo 
scritto e dal suo essere sottoposto ad interpretazioni che possono modificare 
l’intenzione dell’autore. La parola stessa, per Derrida, ha immediatamente la forma della 
scrittura, poiché nella sua presenza rimanda anche ad un’assenza, quella degli altri 
termini a cui si oppone. Allo stesso modo, il significato di un’espressione non sarà mai 
definitivo, poiché inserito in una catena di continui rimandi ad altri significati e ad altre 
espressioni. Si tratta di ciò che Derrida identifica con il termine “archiscrittura”, che 
indica proprio la struttura intimamente differenziale (propria della parola scritta) di 
qualsiasi atto linguistico.  
                                                                
11 La definizione è di Giovanni Leghissa nell’introduziona a J. Derrida, Come non essere postmoderni, op. 
cit., p. 7. 
12 Cfr. J. Derrida, De la grammatologie, Minuit, Paris 1967, tr. it. G. Dalmasso: Della grammatologia, Jaca 
Book, Milano 1969.  
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Questo anti-trascendentalismo della scrittura è stato definito da Manlio Iofrida 
col termine «materialità»13. Anche in questo caso, la parola “materia” va intesa come 
macchia empirica del trascendentale che non rimanda alla presenza piena di un qualcosa 
di oggettivo, tangibile, ma alla dimensione costitutivamente spuria dell’idealità, che è 
quindi sempre intrisa di elementi che la differenziano da se stessa. Proprio Derrida, in 
Posizioni, ha chiarito in che senso si possa parlare di “materialità” nella sua 
caratterizzazione delle strutture di rimando ed alterazione della presenza piena: 
 
Se raramente ho usato il termine ‘materia’, non è, come Lei sa, per una diffidenza 
di tipo idealista o spiritualista, bensì perché, nella logica o fase di rovesciamento, 
troppo spesso si è visto tale concetto venir reinvestito di valori ‘logocentrici’, 
associati a quelli di cosa, realtà, presenza in generale – ad esempio, presenza 
sensibile – pienezza sostanziale, contenuto, referente ecc. […] Insomma, il 
significante ‘materia’ mi sembra costituire un problema solo nel momento in cui la 
sua reinscrizione evita di farne un nuovo principio fondamentale in cui, per una 
regressione teorica, lo si ricostituisca a ‘significato trascendentale’. […] In un campo 
molto determinato della situazione più attuale, direi che essa [la materia] può avere 
la funzione d’impedire che la necessaria generalizzazione del concetto di testo e la 
sua estensione priva di un limite puramente esterno […] sbocchino, per effetto di 
precisi interessi, di forze reattive miranti a fuorviare il lavoro, nella definizione di 
una nuova interiorità, e cioè di un nuovo ‘idealismo, se vogliamo, del testo.14 
 
La materia, dunque, va intesa come alterazione delle strutture pre-empiriche che 
precede una dimensione propriamente empirica. C’è materialità, in altri termini, 
nell’impurità dell’ideale, nella struttura differenziale di rimando del linguaggio, anche se 
esse non implicano la presenza di qualcosa di oggettivo e tangibile. Come vedremo, 
questo impianto di inquinamento delle strutture pre-empiriche è presente anche nel 
modo in cui sia Derrida sia Nancy strutturano la relazione etica, determinandola come 
una presenza dell’altro nella coscienza dell’io che precede l’incontro effettivo con quella 
stessa alterità nella concretezza dell’esperienza (ciò che caratterizzeremo come etica 
                                                                
13 M. Iofrida, Forma e materia. Saggio sullo storicismo antimetafisico di Jacques Derrida, ETS, Pisa 1988, 
p. 56.  
14 J. Derrida, Positions, Minuit, Paris 1972, tr. it. M. Chiappini e G. Sertoli: Posizioni, Bertani, Verona 1975, 
pp. 96-98.  
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dell’estetica, ovvero come etica del “sentire” l’altro nell’io). Una materialità pre-
materiale, insomma, che però non perde il suo valore ontologico, sebbene non ci si 
riferisca qui all’ontologia come presenza piena, bensì come presenza di qualcosa che 
mette in moto un meccanismo differenziale, che richiama al carattere spurio della 
trascendenza, alla coimplicazione tra trascendenza e immanenza.  
Concordiamo qui con l’analisi di Rodolphe Gasché sul rapporto tra il pre-
ontologico e l’ontologico nella filosofia di Derrida. Gasché ha definito infatti 
l’archiscrittura, la différance, la rimarca, l’iterabilità, la supplemetarietà, come delle 
“infrastrutture”, che nel pensiero derridiano avrebbero il compito di fondare 
l’eccedenza dell’alterità rispetto alla presenza. Si tratta di elementi non esistenti ma 
nemmeno propriamente assenti, infrastrutture pre-ontologiche intese come condizioni 
trascendentali che rendono possibile l’apertura delle strutture al loro fuori. Sono al di là 
dell’essere, ma fondano l’essere come differenza: «La “sorgente” dell’essere e 
dell’entità, per Derrida, è il sistema o la catena al di là dell’essere delle varie 
infrastrutture»15. In questo senso, le infrastrutture rimandano a quella che Gasché 
definisce una «empiricità radicale»16. Ancora una volta, si tratta di un empirismo in 
rapporto dialettico e di coimplicazione con il pre-empirico, un empirismo inteso come 
“macchia” del trascendentale, fondamento pre-ontologico di una differenza interna 
all’ideale che precede e fonda a sua volta la differenza esperita nella concretezza 
dell’esperienza.  
Nei prossimi paragrafi, proveremo a mostrare come sia in Derrida sia in Nancy, 
questa dialettica tra trascendentale ed immanente costituisca la base di un’etica 
dell’estetica come etica della non-identità, che per la prima volta però piega la 
frammentarietà del soggetto in senso passivo, ricettivo, accogliente. La presenza di una 
componente ontologica in questo tipo di morale risulterà speculare a quella delle 
infrastrutture derridiane, costituendo così la condizione di possibilità di un’estetica 
ontologica ben lontana dalle derive costruttivistiche dell’estetismo postmoderno. 
Questa estetica, in ultima analisi, confluisce nell’elaborazione di un’etica globale non 
solo nella sociologia postmoderna, ma anche negli stessi Nancy e Derrida. La soggettività 
                                                                
15 R. Gasché, The Tain of the Mirror. Derrida and the Philosophy of Reflection, Harvard University Press, 
Cambridge (MA)-London 1986, tr. it. F. Vitale e M. Senatore: Dietro lo specchio. Derrida e la filosofia della 
riflessione, Mimesis, Milano-Udine 2013, pp. 217-218. 
16 Ibidem, p. 226. 
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estetica “passiva”, inquinata dalla presenza dell’altro già nella sua costituzione 
trascendentale, risulta infatti in entrambi gli autori coessenziale a questo tipo di etica, 
ribaltando la prospettiva postmoderna che vuole l’estetica dell’io in sostanziale antitesi 
con l’etica del noi.  
Prima di passare all’analisi dell’etica di Nancy e Derrida, è però opportuno 
sottolineare come già il pensiero propriamente estetico dei due autori, riferito cioè alla 
filosofia dell’arte e alla teoria delle forme del bello, si indirizzi in una direzione anch’essa 
“passiva” ed intersoggettiva, di come cioè l’estetica sia già, in entrambi, una 
declinazione particolare dell’etica. L’opera d’arte, per il decostruzionismo, non è infatti 
per nulla funzionale all’espressione soggettivistica, alla liberazione di potenzialità 
creatrici, bensì la sua composizione conduce all’interruzione del soggetto, al suo 
spossessamento, è il segno della presenza dell’altro nell’io. È quanto afferma Derrida 
quando, ad esempio, si riferisce al carattere “inaugurale” dell’opera, all’assenza di un 
disegno interiore che, nella coscienza dell’artista, precederebbe la realizzazione 
dell’opera stessa, la quale agisce invece come forza impersonale che sfugge 
all’intenzione significativa del suo autore17.  
Si tratta, per Derrida, di andare alla ricerca di una letteratura che superi il 
logocentrismo, che sfugga alla definizione critica di un suo significato ultimo ed assoluto, 
e che si apra invece al suo continuo rinvio ad altri significanti, in un processo di 
definizione del senso mai concluso. Ciò significa, in altri termini, affermare che l’opera 
d’arte18 deve abbandonare qualsiasi pretesa di totalità, articolarsi a partire dalle sue 
differenze interne, dalla sua struttura di rimando. Per Gasché, tutto questo costituisce 
un’applicazione all’estetica della dimensione infrastrutturale che, come detto, è propria 
anche dell’archiscrittura, e che punta a mettere in moto il meccanismo differenziale che 
altera il trascendentale.  
                                                                
17 Si veda a questo proposito il saggio di Derrida dal titolo Forza e significazione, in La scrittura e la 
differenza, Einaudi, Torino 1971, pp. 3-38. In Edmund Jabès e l’interrogazione del libro, contenuto nello 
stesso volume, Derrida afferma: «Scrivere, significa ritrarsi. Ma non nella tenda per scrivere, ma dalla 
scrittura stessa. Arenarsi lontano dal proprio linguaggio, emanciparlo o sconcertarlo, lasciarlo procedere 
solo e privo di ogni scorta. Lasciare la parola. Essere poeta significa saper lasciare la parola. Lasciarla 
parlare da sola, il che essa può fare solo nello scritto» (p. 87). 
18 Non solo il testo letterario, ma anche l’opera d’arte figurativa, si pensi alle riflessioni derridiane in: 
L’origine de l’oeuvre d’art, in La verité en peinture, Flammarion, Paris 1978, tr. it. D. e G. Pozzi: L’origine 
dell’opera d’arte, in La verità in pittura, Newton Compton, Roma 1981. 
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Quando Derrida afferma che «non c’è fuori testo»19, per Gasché ciò significa che 
non esiste, fuori dal testo, un elemento con la funzione di referente ultimo, che ponga 
termine alla catena di rinvii20. Siamo agli antipodi, insomma, rispetto ad una visione che 
non contempla l’esistenza di una realtà extra-testuale, poiché la mancanza del 
significato finale, totale, è proprio il principio dell’apertura del testo al suo fuori. Che 
non ci sia un fuori-testo, in questo senso, implica anche l’assenza di un dentro-testo, di 
un’interiorità dell’opera21. 
In Nancy troviamo espressa la medesima esigenza di de-totalizzazione dell’opera 
d’arte, l’esigenza cioè di raggiungere un’esperienza estetica anti-romantica che 
destituisca il soggetto dalle sue pretese di dominio del senso. Se l’autore non può più 
riconoscersi nella sua creazione artistica, se quest’ultima cessa di essere lo specchio 
oggettivo della sua anima per diventare invece l’emblema di ciò che egli spartisce con 
gli altri, di ciò che esce da sé per entrare nel circolo della con-divisione, ecco allora che 
questa estetica “minima” assume immediatamente i contorni di un’etica. 
 Ne Il mito nazi, Nancy e Lacoue-Labarthe affermano, sulla scia di Hannah Arendt, 
che i totalitarismi del Novecento hanno preso piede a partire dalla struttura totalizzante 
dell’ideologia, legittimata filosoficamente dalla metafisica del soggetto di matrice 
moderna e cartesiana. L’ideologia dei totalitarismi ha proliferato grazie alla diffusione di 
miti fondativi del territorio, della nazione, della patria, che innescavano dei meccanismi 
di identificazione e di ricerca di un senso ultimo, definitivo. Questa chiusura del senso 
veniva favorita da esperienze estetiche altrettanto totalizzanti come quella wagneriana 
dell’opera d’arte totale. Un’interruzione della metafisica della soggettività e del mito, 
dunque, passa per i due autori attraverso una contemporanea interruzione dell’arte22. 
Quest’arte “interrotta” è esattamente l’arte impersonale che Nancy propugna 
nei suoi testi dedicati all’estetica, un’arte in cui la creazione soggettivistica avviene come 
effetto di spartizione e con-divisione con gli altri, un’arte in cui, analogamente al 
discorso di Derrida, l’autore non può mai riconoscersi pienamente nella propria 
creazione. 
                                                                
19 La celebre definizione si trova in: Della grammatologia, op. cit., p. 182. 
20 R. Gasché, Dietro lo specchio, op. cit., p. 325. 
21 Ibidem, p. 326. 
22 J.-L. Nancy, P. Lacoue-Labarthe, Le mythe nazi, Editions de l’Aube, Paris 1991, tr. it. C. Angelino: Il mito 
nazi, Il Melangolo, Genova 1992. 
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Questi brevi accenni rendono chiaro in che senso l’estetica decostruzionista, 
intesa come teoria dell’opera d’arte, si declini in un senso propriamente etico, di come 
cioè essa abbia una funzione prettamente intersoggettiva agli antipodi rispetto al 
creazionismo estetico tipico di tanta filosofia postmoderna. Se in Nancy e Derrida 
l’estetica ha caratteristiche etiche, si tratta allora di vedere in che senso l’etica abbia a 
sua volta caratteristiche estetiche, di come rimandi cioè ad una scissione della 


































Come detto, l’elemento estetico dell’etica decostruzionista è riferito alla 
percezione dell’alterità da parte del soggetto già nella solitudine della sua coscienza, 
prima cioè dell’incontro con l’altro nella concretezza dell’esperienza. Dire questo 
significa affermare che, analogamente all’inquinamento empirico del trascendentale 
analizzato in Derrida, anche la soggettività sperimenta, nelle sue strutture pre-
empiriche, la presenza di una “macchia” che la altera, che spossessa l’io dalle sue 
pretese di dominio su se stesso, che segna quindi la costituzione plurale e non 
esclusivamente autoprodotta dell’individualità. 
Nella filosofia di Jean-Luc Nancy, questa empiricità del trascendentale, intesa 
appunto anche come alterità della soggettività individuale, assume dei connotati 
prettamente morali, diventa cioè essa stessa l’imperativo esclusivo di un’etica 
dell’intersoggettività originaria. Non solo, ma concependo l’alterazione della 
soggettività nei termini della materialità del trascendentale, tale etica dell’estetica si 
configura in tutto e per tutto come un’etica ontologica.  
Per comprendere quest’ultima affermazione, è necessario riferirsi innanzitutto 
alla declinazione ontologica che Nancy conferisce al concetto di “comunità” in alcune 
delle sue opere più celebri. Per Nancy, infatti, è necessario concepire la relazionalità 
come una dimensione originaria della soggettività. Non esiste, in quest’ottica, un 
momento 1 in cui vi sarebbero soggettività in rapporto di esteriorità reciproca ed un 
momento 2 in queste soggettività entrerebbero in relazione. Il momento 1, quello della 
soggettività isolata, contiene già al suo interno l’elemento della relazione, poiché ogni 
essere è da intendere innanzitutto come essere-con. Ciò significa che lo stesso termine 
“comunità” è in qualche modo inadatto a definire questo stato di relazionalità originaria, 
poiché richiama alla condivisione di proprietà con i membri di una medesima etnia, 
cultura, territorio. L’essere-con, al contrario, è per Nancy un essere-con gli altri in quanto 
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altri, al di fuori di qualsiasi appartenenza specifica. Per questo motivo, dopo aver 
utilizzato il concetto di comunità nel suo testo più celebre23, Nancy lo abbandona del 
tutto assestandosi sull’idea di una singolarità plurale da intendersi come messa in gioco 
e con-divisione del proprio essere24. 
Il carattere ontologico di questa relazionalità è chiarito anche dal riferimento 
teorico utilizzato da Nancy, ovvero lo Heidegger di Essere e tempo, che nel paragrafo 26 
afferma la corrispondenza tra l’essere-nel-mondo del Dasein e il suo essere-con 
(Mitsein)25. Per Nancy, Heidegger esplicita qui un concetto del “comune” del tutto nuovo 
rispetto alle formulazioni classiche della filosofia occidentale. Quest’ultima, infatti, si è 
sempre orientata sull’opposizione tra individui isolati che entrano in relazione 
attraverso mezzi formali quali il contratto, e un concetto forte del comune inteso come 
condivisione organica di proprietà, comunità di appartenenza. L’idea di un Dasein che è 
immediatamente Mitsein, apre invece il varco per pensare la soggettività come 
singolarità plurale che non approda mai alla fusione in un gruppo:  
 
[…] nella sua definizione, il Dasein heideggeriano implica la proprietà costitutiva o 
originaria di essere anche ‘con essere’ (Mitsein). In verità, Heidegger introduce 
anche il termine Mitdasein (con-esserci). […] Mitsein e Mitdasein sono posti come 
coessenziali all’essenza del Dasein, cioè alla sua proprietà di esistente per il quale 
l’essere non è fondamento ontologico, ma messa in gioco del proprio senso 
d’essere come senso proprio dell’essere. Il con-essere, o più precisamente il con-
esserci, costituisce quindi una condizione essenziale per questa essenza del Dasein. 
[…] Questa questione, ci tengo a sottolinearlo subito, non riguarda soltanto 
Heidegger. Tutt’altro. Riguarda l’insieme del pensiero occidentale nella sua maniera 
di cogliere o di non riuscire a cogliere quello che Heidegger per primo ha messo così 
chiaramente in evidenza: il carattere essenziale del con esistenziale (cioè il con 
come condizione di possibilità dell’esistenza Da-Sein umana – se non addirittura 
dell’esistenza di tutti gli enti, cosa sulla quale non posso soffermarmi qui). Si 
                                                                
23 J.-L. Nancy, La communauté désœuvrée, Christian Bourgois Editeur, Paris 1986, tr. it. A. Moscati: La 
comunità inoperosa, Cronopio, Napoli 1992 
24 Cfr. J.-L. Nancy, Être singulier pluriel, Galilée, Paris 1996, tr. it. D. Tarizzo: Essere singolare plurale, 
Einaudi, Torino 2001 
25 M. Heidegger, Sein und Zeit, Niemeyer, Tübingen 1927, tr. it. P. Chiodi: Essere e tempo, UTET, Torino 
1969, pp. 203-214. 
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potrebbe anche dire in questi termini: a partire da Essere e tempo appare chiaro 
come la co-esistenza costituisca un experimentum crucis del nostro pensiero26. 
 
Nancy ritiene quindi che sia necessario isolare le suggestioni fornite da Heidegger 
in questo paragrafo di Essere e tempo, e prendere allo stesso tempo le distanze dalle 
successive distorsioni heideggeriane del concetto di comunità, quelle della filosofia 
post-Kehre ma anche quelle delle sezioni di Sein und Zeit su temporalità e storicità, in 
cui il comune è definito nei termini di un con-storicizzarsi che sublima il destino 
individuale nel destino collettivo di un popolo27. 
Nancy si propone perciò di oltrepassare la lettera del testo heideggeriano per 
raggiungere il suo “impensato”, per esplicitare cioè delle conseguenze implicite in alcuni 
passaggi della prima filosofia heideggeriana, e che però lo stesso Heidegger avrebbe 
successivamente distorto elaborando una metafisica del comune pregna delle ben note 
derive totalitarie28. Ai fini del nostro discorso, che mira a ricostruire le condizioni di 
possibilità di un’etica dell’estetica “passiva” intesa anche come etica ontologica, 
l’utilizzo nancyano di Heidegger è funzionale a comprendere in che senso, per il filosofo 
decostruzionista, la pluralità costitutiva della soggettività si configuri essa stessa in 
termini ontologici.  
Il passaggio successivo da compiere è quello che permette di chiarire come 
questa ontologia plurale sia essa stessa un’etica, e di come la pluralità dell’io prenda 
forma, per Nancy, già nella sua dimensione pre-ontologica, ovvero nelle strutture 
trascendentali della soggettività. Come è stato spiegato in precedenza, la presenza 
dell’alterità nell’io prima dell’incontro concreto con l’altro è la condizione affinché si 
possa parlare di un’alterazione estetica dell’individualità. Come già visto in Derrida, 
l’elemento materiale, empirico ed ontologico dovrà quindi essere concepito come già 
presente nelle strutture pre-ontologiche, poiché esse, essendo inquinate dalla messa in 
moto della loro differenza interna, rimandano ad una loro immanenza costitutiva che 
                                                                
26 J.-L. Nancy, L’être-avec de l’être-là, in «Lieu-dit Revue», n. 19, 2003, tr. it. A. Moscati: Il con-essere 
dell’esserci, in Sull’agire. Heidegger e l’etica, Cronopio, Napoli 2005, pp. 59-63.  
27 Cfr. M. Heidegger, Essere e tempo, op. cit., pp. 536-575. 
28 Per una panoramica più ampia sull’interpretazione nancyana di Heidegger, e sulla ricezione della 
filosofia heideggeriana da parte del decostruzionismo francese, mi permetto di rimandare al mio: 
Inoperosità. Heidegger nel dibattito francese contemporaneo, Mimesis, Milano-Udine 2013. 
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andrà poi a prolungarsi nella dimensione ontologica reale, quella dell’incontro con gli 
altri e della condivisione e spartizione del mondo. 
Seguendo questo ragionamento, l’etica dell’estetica decostruzionista rimanderà, 
come detto, all’elemento ontologico dell’estetica stessa contenuto nel suo riferimento 
etimologico alla percezione, e presente proprio nella relazione etica in cui l’altro (anche 
prima di comparire nella concretezza dell’esperienza) è limite al costruttivismo 
soggettivistico. Il decostruzionismo mostrerà così come, nel pensiero postmoderno, 
l’estetica possa essere intesa nel senso realistico che Ferraris vuole attribuirgli, e 
assurgerà a filosofia che esprime le condizioni di possibilità teoretiche di un’etica 
dell’estetica intersoggettiva e cosmopolita. 
In Nancy la piegatura differenziale ed estetica del trascendentale, in ambito 
morale, viene presa in considerazione nel momento in cui egli traccia un parallelo tra 
l’etica kantiana e l’interpretazione che del kantismo stesso viene fornita da Heidegger 
in Kant e il problema della metafisica. Qui Heidegger si pone come obiettivo quello di 
dimostrare il carattere finito delle strutture trascendentali della conoscenza, 
evidenziando la centralità dell’intuizione del tempo, in Kant, per la costituzione delle 
categorie nella prima Critica. In questo scritto Heidegger estende però il suo argomento 
anche alla sfera morale: qui, a suo parere, non vi sarebbe la ricostituzione di un’infinità 
soggettivistica29, poiché la descrizione kantiana del sentimento del rispetto farebbe di 
quest’ultimo un analogo, in ambito etico, dell’intuizione pura del tempo in ambito 
teoretico.  
Il rispetto della legge morale viene infatti caratterizzato da Kant come un 
sentimento puro: per Heidegger ciò significa che esso esprime una «suscettività» alla 
legge morale stessa che impedisce al soggetto di porsi come autolegislatore30. 
                                                                
29 Questa, come è noto, è la tesi di Ernst Cassirer in: Kants. Leben und Lehre, Berlin 1921, tr. it. G. A. De 
Toni: Vita e dottrina di Kant, La Nuova Italia, Firenze 1984. Cfr. anche Dibattito di Davos tra Ernst Cassirer 
e Martin Heidegger, in Kant e il problema della metafisica, Laterza, Roma-Bari 2006, pp. 219-236. 
30 Così si esprime Heidegger nel paragrafo 30 del Kantbuch: «Il rispetto è la ‘suscettività’ nei confronti 
della legge morale, vale a dire ciò che permette di accogliere questa legge come legge morale. Ma se il 
rispetto costituisce l’essenza della persona, esso dev’essere, secondo quanto si è detto, un modo 
dell’autocoscienza. In che misura è tale? Può avere funzione di modo dell’autocoscienza, se è, secondo la 
specifica definizione di Kant, un ‘sentimento’? I sentimenti, stati di piacere e dispiacere, appartengono 
alla sensibilità. Però la sensibilità non è necessariamente determinata da stati del corpo, cosicché resta 
aperta la possibilità di un sentimento puro, non determinato da affezione, ma che si produce come 
‘effetto autonomo’» (M. Heidegger, Kant und das Problem der Metaphysik, Klostermann, Frankfurt am 
Main 1929, tr. it. M. E. Reina: Kant e il problema della metafisica, op. cit., pp. 137-138). 
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L’imperativo categorico infatti, pur venendo dall’interno del soggetto, è in qualche 
modo alieno al soggetto stesso, che assume appunto un atteggiamento di rispetto verso 
qualcosa che pure appartiene alla sua coscienza. Nancy riprende il ragionamento 
heideggeriano per sottolineare come l’imperativo categorico sia una struttura pre-
empirica la quale però contiene il segno della differenza interna al soggetto, della sua 
alterazione originaria31. Esso infatti, diversamente dall’imperativo ipotetico non dipende 
da intuizioni empiriche, bensì è espressione di una legge morale che precede 
l’esperienza, una legge morale incondizionale. E tuttavia, proprio il carattere morale di 
questo elemento trascendentale è per Nancy il segno della sua contaminazione, poiché 
agire moralmente significa percepire una mancanza, un’incompletezza che spinge alla 
ricerca degli altri. Come afferma Heidegger nel Kantbuch, infatti, 
 
Un essere profondamente interessato a un dovere, sa di trovarsi nello stato di chi 
«non ha ancora adempiuto», per cui deve chiedersi che cosa debba, in generale. 
Questo «non ancora» d’un adempimento, a sua volta indeterminato, è l’indice del 
fatto che un essere, il quale annette il suo più intimo interesse a un dovere è, nel 
suo fondo, finito.32 
 
Questa finitudine del dovere, analogamente ad Heidegger, è rintracciata da 
Nancy proprio nel sentimento puro del rispetto: 
 
Il rispetto è l’alterazione stessa della posizione e della struttura del soggetto. Vale 
a dire che questo è di fronte – ma senza poter squadrare – o che esso risponde – 
ma senza poter rispondere – all’alterità della legge. Questa alterità non è il fatto di 
qualche altro assegnabile, né grande Altro, né piccolo altro, benché essa determini 
l’esser-altro di ogni altro. Essa è il fatto della ragione, il fatto che ci sia una fattualità 
o una fatticità dell’ingiunzione nella ragione alla ragione, altro dalla ragione nella 
ragione stessa. […] Il rispetto differisce dunque dalla considerazione di un bene, 
come l’imperativo differisce dall’autolegislazione di un soggetto33. 
                                                                
31 Riassumo qui l’analisi da me svolta più dettagliatamente in: Etica heideggeriana ed etica kantiana. Due 
diverse interpretazioni nel dibattito francese contemporaneo, in «Filosofia e Teologia», n. 2, 2011, pp. 359-
370. 
32 M. Heidegger, Kant e il problema della metafisica, op. cit., p. 187. 
33 J.-L. Nancy, L’impératif catégorique, Flammarion, Paris 1983, tr. it. F. Palese: L’imperativo categorico, 




La «fattualità» dell’imperativo categorico è indicativa proprio del riferimento 
empirico di una struttura pre-empirica, ovvero del fatto che l’individuo, anche prima 
dell’incontro con l’altro, “sente” comunque la sua presenza nella propria esigenza di 
agire moralmente. L’elemento di alterazione e quello empirico devono essere 
considerati in stretta correlazione: come nel caso di Derrida, infatti, anche qui siamo di 
fronte ad una “materialità” da intendersi come inquinamento del trascendentale. Non 
solo, ma per Nancy questa istanza differenziale si configura come empirica anche perché 
prescrive l’inscrizione nel fattuale dell’esigenza, percepita nella coscienza morale 
dell’individuo, di agire moralmente, il prolungamento nell’ontologico dell’alterazione 
pre-empirica: 
 
L’imperativo categorico significa che il concetto di un mondo è indissociabile da 
quello di un imperativo – un mondo, ecco ciò che deve essere – e che il concetto di 
un imperativo puro (non relativo a un fine dato) è indissociabile dal concetto di un 
mondo: ciò che deve essere è un mondo, e nient’altro che un mondo deve, 
assolutamente, essere messo in opera. L’imperativo categorico di Kant inaugura 
così in modo perentorio e senz’altro irreversibile l’età contemporanea dell’etica: 
non si tratta più di altro mondo, ma si tratta di instaurare un mondo34. 
 
Nancy collega esplicitamente questa struttura simultaneamente trascendentale 
e fattuale dell’imperativo categorico alla coscienza morale per come essa viene 
caratterizzata in Essere e tempo, ovvero come «chiamata» di una voce che è allo stesso 
tempo interna ed esterna al Dasein35. Questa ingiunzione all’azione morale, come detto, 
prescrive sostanzialmente a suo parere il mantenimento di quella differenza interna che 
il soggetto avverte già nella sua costituzione trascendentale e pre-empirica. Ciò significa 
che bisognerà rendere effettivo lo stato di singolarità plurale, di con-essere, che l’io 
                                                                
34 Ibidem, pp. 10-11. 
35 Ibidem, p. 41. Questo è il passaggio di Essere e tempo sul Gewissen (la coscienza morale) come 
“chiamata”: «La chiamata non è mai né progettata, né preparata, né volutamente effettuata da noi stessi. 
“Qualcuno” chiama, contro la nostra attesa e contro la nostra volontà. D’altra parte la chiamata non 
proviene certamente da un Altro che sia nel-mondo-insieme a noi. La chiamata viene da me e tuttavia da 
sopra di me […] Il fatto che la chiamata non sia effettuata esplicitamente da me, ma che sia “qualcuno” a 
chiamare, non ci autorizza affatto a cercare il chiamante nell’ambito dell’ente non conforme all’Esserci» 




porta con sé in quanto essere-nel-mondo. Se tale coappartenenza si manifesta già nella 
coscienza e nel pre-fattuale, l’etica dell’estetica (sempre nel senso della percezione 
dell’altro nel sé) dev’essere anche un’etica ontologica, in cui il con-essere è dimensione 
tanto trascendentale quanto immanente, in cui cioè è necessario rendere effettiva, 
nell’incontro con gli altri nell’esperienza, la condizione di relazionalità originaria 
percepita prima di quello stesso incontro. Ciò che fa obbligo, insomma, è per Nancy la 
differenza stessa: 
 
se il dovere appartiene essenzialmente alla finitezza, il dovere si sottomette (per 
così dire) essenzialmente alla differenza. Il che vuol dire, da una parte, 
evidentemente, che il telos del dovere (l’essere del dover-essere in generale) 
differisce o si differisce, ma anche, e d’altra parte, che la differenza fa dovere, per 
se stessa. O che la différance oblige, […] che la différance ha (se ha qualche cosa) 
struttura e natura di obbligo, di prescrizione, di ingiunzione, anche se nessuno di 
questi termini può intendersi secondo il suo concetto etico-metafisico. La 
differenza obbliga differentemente36. 
 
Se l’essere-con va concepito come condizione originaria del soggetto, la 
differenza come obbligo implica che l’imperativo sia quello di essere, di mantenere 
aperta la relazionalità costitutiva. Questa declinazione ontologica dell’etica nancyana è 
confermata anche dall’analisi che il filosofo svolge del concetto heideggeriano di “etica 
originaria” nella Lettera sull’”umanismo”. In questo testo Heidegger sottolinea come 
l’ethos, sulla scia del frammento di Eraclito ethos anthropoi daimon, vada inteso come 
“soggiorno” nei pressi dell’Essere, che il pensiero umano ha il compito di far ad-venire 
senza fargli violenza. Il pensiero dell’essere si configura per Heidegger come “etica 
originaria”37, in quanto rifiuta qualsiasi valorizzazione (che, nell’ottica heideggeriana, è 
                                                                
36 J.-L Nancy, La voix libre de l’homme, in Les fins de l’homme, conferenze e seminari diretti da J.-L. Nancy 
e P. Lacoue-Labarthe, Galilée, Paris 1981, tr. it.: La voce libera dell’uomo, in L’imperativo categorico, op. 
cit., p. 141. 
37 Il passaggio in questione della Lettera sull’”umanismo” è il seguente: «Ora, se in conformità al significato 
fondamentale della parola ñθος, il termine ‘etica’ vuol dire che con questo nome si pensa il soggiorno 
dell’uomo, allora il pensiero che pensa la verità dell’essere come l’elemento iniziale dell’uomo in quanto 
e-sistente è già in sé l’etica originaria. Ma questo pensiero non è nemmeno etica per il fatto che prima è 
ontologia. L’ontologia, infatti, pensa sempre e solo l’ente (όν) nel suo essere. Ma finché non è pensata la 
verità dell’essere ogni ontologia resta senza il suo fondamento. Per questo il pensiero che con Sein und 
Zeit tentava di pensare in direzione della verità dell’essere si qualificava come ontologia fondamentale. 
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una forma di soggettivazione e dunque di pensiero metafisico) e si limita all’opera di dis-
velamento dell’Essere stesso. Nancy interpreta l’elemento ontologico di questa etica 
originaria declinandolo in riferimento alla differenza interna del Dasein, alla sua alterità 
costitutiva. Ciò significa che per lui il “soggiorno” è la messa in gioco dell’essere del 
Dasein come apertura, una “condotta” che inscrive nella sfera ontologica l’essere come 
differenza:  
 
L’ethos, deve essere pensato come ‘soggiorno’ (secondo l’espressione di Eraclito,  
ñθος αντρώπω δαίμων). Il soggiorno è il ‘ci’ in quanto aperto. Il soggiorno è, quindi, 
molto più una condotta che una dimora (oppure, ‘dimorare’ è innanzitutto una 
condotta, la condotta dell’essere-il-ci). Il pensiero di questa condotta è così l’’etica 
originaria’, perché pensa l’ethos come condotta della o secondo la verità 
dell’essere. Questo pensiero è, allora, più fondamentale di un’ontologia: non pensa 
l’’ente nel suo essere’, ma la ‘verità dell’essere’. È già in questo senso che il pensiero 
di Essere e tempo ‘si qualificava come ontologia fondamentale’. Diventa quindi 
chiaro che il pensiero dell’essere non soltanto implica un’etica ma, molto più 
radicalmente, si implica come un’etica. L’’etica originaria’ è il nome più appropriato 
dell’’ontologia fondamentale’38. 
 
Per Nancy l’essere presso cui il Dasein dimora è dunque la sua stessa condotta, 
intesa come mantenimento della differenza che lo abita dal principio. Si tratta a tutti gli 
effetti di un’etica ontologica, poiché «l’essere è la condotta ek-sistente del Dasein»39, e 
lo stesso Dasein «non è affatto il nome di una sostanza, ma la frase di un agire»40. L’ek 
dell’ek-sistenza indica proprio il carattere di apertura dell’io che, percepito prima 
dell’azione, si prolunga poi nella prassi, che da trascendentale si fa ontologico. L’etica 
originaria, in quest’ottica, ha un unico imperativo: “sii”, ovvero metti in gioco 
l’esteriorità che ti costituisce come soggetto. La dimensione ontologica e quella estetica 
                                                                
Quest’ultima tenta di risalire al fondamento essenziale da cui proviene il pensiero della verità dell’essere» 
(M. Heidegger, Brief über den “Humanismus”, Klostermann, Frankfurt am Main 1947, tr. it. F. Volpi:  
Lettera sull’”umanismo”, Adelphi, Milano 1995, p. 93). 
38 J.-L. Nancy, L’”étique originaire” de Heidegger, apparso per la prima volta in Dictionnaire d’éthique et 
philosophie morale, alla voce «Heidegger», PUF, Paris 1996, e successivamente in J.-L. Nancy, La pensée 
dérobée, Editions Galilée, Paris 2001, tr. it.: L’etica originaria di Heidegger, in Sull’agire. Heidegger e 
l’etica, op. cit., p. 42. 
39 Ibidem, p. 43. 
40 Ibidem, p. 27. 
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della percezione dell’alterità, che determina una scissione soggettivistica qui intesa in 
senso passivo come apertura all’ibridazione, vanno quindi a braccetto.  
Il passaggio successivo compiuto da Nancy, e che del resto è del tutto 
consequenziale con le premesse teoretiche del suo percorso speculativo, è quello di 
concepire questa etica della scissione individuale e dell’ontologia nei termini di un’etica 
globale, cosmopolita. L’io, proprio poiché concepisce la propria soggettività non come 
creazione autonoma (poiché non ritiene, cioè, di poter forgiare la propria identità come 
un’opera d’arte) ma si apre al senso “passivo” della frammentazione estetica come 
messa in gioco del proprio sé nella relazione, è anche in grado di oltrepassare qualsiasi 
concetto di appartenenza. La relazionalità costitutiva non può infatti essere circoscritta 
ad un gruppo, una comunità, una nazione, a qualsiasi entità che richiuderebbe 
l’individualità in una sostanza sovra-individuale. L’essere-con, per Nancy, è un essere-
con globale.  
Sempre partendo dal retroterra filosofico heideggeriano, Nancy interpreta il 
Mitsein come coestensivo a ciò che Heidegger, in Essere e tempo, definisce il Si (das 
Man), ovvero un essere-assieme quotidiano ed inautentico che dissolve la particolarità 
del singolo Dasein nell’indistinzione della folla. Se il Si viene considerato, come fa 
Heidegger, nei termini di una mera astrazione, è possibile opporgli il Mitsein come una 
condivisione di pratiche e significati tra il Dasein e i membri di una comunità 
storicamente situata e/o culturalmente omogenea. Se invece, come in Nancy, si fanno 
coincidere Mitsein e Si, ecco che viene immediatamente allargato il raggio di 
oggettivazioni di cui il Dasein fa parte, e che non include più soltanto una comunità di 
origine, bensì la società nella sua interezza. Da questo punto di vista, la folla non andrà 
più considerata come una giustapposizione spersonalizzante di singolarità, in cui 
verrebbe a perdersi l’autenticità di ciascuno, bensì come comunità globale che tutti 
concorrono a formare. Per questo Nancy afferma che «l’esperienza ontica si fa 
immediatamente nel ‘Si’, e in nessun altro luogo»41. 
L’alterazione che l’io percepisce nelle sue strutture pre-empiriche ingiunge 
quindi di co-esistere con gli altri in quanto altri, indipendentemente dalle loro 
                                                                
41 J.-L. Nancy, La décision d’existence, apparso per la prima volta in AA. VV., “Être et temps” de Martin 
Heidegger, SUD, Marseille 1989, tr. it. E. Stimilli : La decisione di esistenza, in L’essere abbandonato, 
Quodlibet, Macerata 1995, p. 56. 
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determinazioni specifiche. Il culto della Gemeinschaft, in quest’ottica, va superato in 
direzione di un’ontologia plurale e cosmopolita della Gesellschaft, che rivaluti l’essere-
assieme della folla metropolitana42 come condizione esistenziale privilegiata e “terreno” 
in cui la relazionalità costitutiva del soggetto si mette realmente in gioco:  
 
Verità della finitudine: e cioè che quello di cui bisogna appropriarsi (decidere) non 
è nient’altro che l’esser-gettato al mondo, e quindi al mondo del Si. [...] L’apertura 
si apre al Si, si decide per il Si, se si vuole, esattamente nella misura in cui il Si è 
l’abbandono all’improprietà di essere di cui l’esistere deve appropriarsi. Il Si è esso 
stesso, innanzitutto, questa apertura […]43. 
 
Un’etica dell’estetica “passiva”, in cui la frammentazione soggettivistica è 
funzionale non all’auto-espansione, bensì alla formazione plurale della soggettività, si 
configura allora come etica che apre il soggetto all’ibridazione con le altre culture, alla 
continua rimessa in discussione delle proprie certezze identitarie. Come si può notare, 
si tratta di un rovesciamento dell’estetizzazione dell’etica per come essa veniva intesa 
da tanta filosofia postmoderna nonché dai critici del postmodernismo stesso. Se in quel 
caso l’estetica era il veicolo di un narcisismo attivistico ed edonistico totalmente 
estraneo alla dimensione dell’intersoggettività, qui essa, declinata etimologicamente 
come alterazione percettiva e sensoriale della coscienza individuale, conduce alla 
relazione, all’apertura agli altri in direzione di una co-esistenza globale.  
L’altro, come detto, diventa allora anche il limite ontologico al costruttivismo 
soggettivistico, e l’estetica stessa si riconfigura come barriera percettiva e sensoriale che 
apre l’io alla realtà. Queste che a nostro parere sono le condizioni di possibilità o gli a 
priori teoretici di un’etica dell’estetica intersoggettiva e globale, sfociano in Nancy nella 
presa di posizione esplicita in favore del cosmopolitismo. Ne La creazione del mondo o 
la mondializzazione44, il filosofo proclama infatti la necessità di concepire l’etica globale 
come una condizione ontologica originaria di con-divisione del mondo, quest’ultimo da 
intendere come “oggetto” che tutti concorrono a formare e che tutti spartiscono. Per 
                                                                
42 Cfr. su questo: J.-L. Nancy, La ville au loin, Fayard, Paris 1999, tr. It. P. Di Vittorio: La città lontana, ombre 
corte, Verona 2002.  
43 J.-L. Nancy, La decisione di esistenza, op. cit., p. 83. 
44 J.-L. Nancy, La création du monde ou la mondialisation, Galilée, Paris 2002, tr. it. D. Tarizzo e M. 
Bruzzese: La creazione del mondo o la mondializzazione, Einaudi, Torino 2003.  
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Nancy è fondamentale evitare che questo essere-in-comune venga monopolizzato da 
attori economici che impediscono la reale partecipazione di tutti i soggetti sulla scena 
globale. Bisogna evitare cioè che la mondializzazione si riduca ad un gioco di interessi e 
che in essa trionfi il capitalismo finanziario, ed è necessario invece tenere aperti i canali 
di comunicazione transculturale che rendono realmente multi-etnica e plurale la 

































L’etica dell’estetica come alterazione pre-empirica della soggettività che si 
prolunga poi nella sfera ontologica, e come etica passiva dell’accoglienza e della 
contaminazione, è rintracciabile non solo nella filosofia di Jean-Luc Nancy, ma anche in 
quella di Jacques Derrida. Come è stato rilevato nel paragrafo introduttivo di questo 
capitolo, il pensiero derridiano si caratterizza per l’interazione costitutiva tra la 
dimensione trascendentale e quella differenziale che la inquina. L’archiscrittura, così 
come la traccia, la ri-marca e la différance stessa, sono delle infrastrutture al di là 
dell’essere che delineano il carattere costitutivamente finito del trascendentale. Il fatto 
che Derrida dichiari esplicitamente la continuità tra le sue riflessioni sulla letteratura e 
la scrittura e quelle, sviluppate a partire dagli anni ’90, più incentrate sull’etica e la 
politica, rende chiaro come la questione della finitezza del trascendentale abbia già di 
per sé una portata morale.  
Il trascendentale “per eccellenza”, infatti, è proprio la soggettività per come essa 
è stata intesa dalla filosofia moderna e cartesiana. Segnalarne la differenziazione 
costitutiva, implica anche in questo caso concepire l’io in un rapporto di relazionalità 
immediata ed originaria con l’altro, un io che si sente abitato da un’alterità anche prima 
di farne esperienza concreta. Derrida, a causa degli evidenti influssi levinassiani della sua 
filosofia, è stato spesso considerato contiguo allo stesso Lévinas nell’elaborazione di 
un’etica del dovere incondizionato sostanzialmente aliena alla dimensione ontologica. 
Come proveremo a mostrare in questa sezione, però, l’autodifferenziazione del soggetto 
rimanda in Derrida ad una piegatura ontologica dell’etica che, in ultima analisi, lo 
avvicina più a Nancy che a Lévinas.  
Proveremo quindi a mostrare come il pensiero derridiano, analogamente a 
quello nancyano, è in grado di posizionare il decostruzionismo come filosofia che 
esprime le condizioni di possibilità teoretiche di un’etica dell’estetica di natura 
ontologica che sfocia nel concetto di cosmopolitismo. Le teorie che prenderemo in 
considerazione nel prossimo capitolo, quindi, e che elaborano la nozione di un’etica 
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globale nei termini di un “cosmopolitismo estetico”, si rifanno ad una concezione 
postmoderna dell’identità che, a nostro parere, trova le sue radici filosofiche tanto 
nell’opera di Nancy quanto in quella di Derrida. 
Bisogna innanzitutto sottolineare come il tema dell’alterità originaria dell’io 
attraversi tutta la riflessione derridiana. Già ne La voce e il fenomeno, infatti, Derrida 
criticava la tesi di Husserl secondo cui il monologo interiore della coscienza sarebbe in 
realtà un falso linguaggio, poiché la formazione della soggettività avverrebbe nel silenzio 
della coscienza pura45. Per Derrida, al contrario, quando la coscienza morale si esprime 
come rimprovero dell’io rivolto a se stesso (“tu hai fatto male”), essa manifesta la 
presenza costitutiva nell’individuo di un altro che pure è a lui non esterno, bensì 
interno46. Questo tipo di monologo interiore quindi non è affatto un linguaggio falso, 
fittizio, ma è il segno della contaminazione originaria della soggettività47. 
La stessa responsabilità morale, per Derrida, nasce come “chiamata” di un altro 
che non può in alcun modo essere considerato esterno all’io. Commentando, attraverso 
Kierkegaard, la scena biblica del sacrificio di Isacco, Derrida nota come l’azione di 
Abramo trasgredisca qualsiasi legge umana poiché ciò gli viene prescritto dall’etica 
intesa come dovere verso l’Altro assoluto, di cui Dio è la raffigurazione. Per Kierkegaard 
il senso del dovere nasce non nell’autonomia della coscienza, ma nello sguardo altrui, 
che viene da fuori (lo sguardo di Dio, nel caso di Abramo)48. Ma, nota Derrida, bisogna 
forse considerare Dio, e qualsiasi forma di alterità assoluta, come già presente 
nell’interiorità della coscienza. Il fatto che Abramo non riveli la drammaticità del 
compito assegnatogli ai suoi cari, gli permette di mantenere un segreto con un Altro 
(Dio) che, in questo modo, resta a lui sia estraneo sia intimo, unico testimone dell’azione 
                                                                
45 Cfr. E. Husserl, Logische Untersuchungen, Niemeyer, Halle 1901, tr. it.: Ricerche logiche, Il Saggiatore, 
Milano 2001, in particolare “Prima ricerca: espressione e significato”, par. 8: “Le espressioni nella vita 
psichica isolata”, pp. 302-304. 
46 J. Derrida, La voix et le phénomène. Introduction au problème du signe dans la phénoménologie de 
Husserl, P.U.F., Paris 1967, tr. it. G. Dalmasso.: La voce e il fenomeno. Introduzione al problema del segno 
nella fenomenologia di Husserl, Jaca Book, Milano 1997, pp. 63-80. 
47 Analizzando l’opera di Paul Valéry, Derrida sottolinea come egli considerasse il monologo interiore un 
discorso nient’affatto autoreferenziale. Per Valéry chi parla e chi ascolta, nel linguaggio della coscienza, è 
come se non fosse la stessa persona. Ciò che l’io si dice agisce infatti su di lui come se provenisse 
dall’esterno (Cfr. J. Derrida, «Qual Quelle». Les sources de Valéry, in Marges – de la philosophie, Minuit, 
Paris 1972, tr. it. M. Iofrida: «Qual quelle». Le fonti di Valéry, in Margini – della filosofia, Einaudi, Torino 
1997, pp. 351-392).  




che sta per compiere. Per Derrida, quindi, «mi chiamo Dio» è una «frase difficile da 
distinguere da ‘mi chiama Dio’. […] Dio è in me, è ‘io’ assoluto, è questa struttura 
dell’interiorità invisibile che si chiama, in senso kierkegaardiano, soggettività»49. 
L’alterità originaria del soggetto trascendentale configura quindi anche l’etica 
derridiana come un’etica dell’estetica nel senso che, a questa espressione, abbiamo 
dato nel presente capitolo. Anche in questo caso, come è evidente, la scissione 
identitaria non rimanda in alcun modo ad un creazionismo soggettivistico, bensì è 
condizione dell’apertura dell’io all’altro e della contaminazione del primo per opera del 
secondo. Come detto, l’inquinamento del trascendentale in Derrida ha un carattere pre-
ontologico che rimanda però all’empiria, alla materialità. Analogamente a quanto visto 
in Nancy, anche per Derrida infatti l’alterazione pre-empirica del trascendentale deve in 
qualche modo prolungarsi nella realtà concreta, deve essere l’a priori che induce ad 
inscrivere nella prassi il sentimento di co-appartenenza che il soggetto avverte dal 
principio. L’altro, in quest’ottica (sia l’altro “percepito” nella solitudine della coscienza, 
sia l’altro incontrato nell’esperienza) diventa il limite “oggettivo” al costruttivismo e al 
narcisismo estetico dell’io. L’etica dell’estetica, quindi, non è affatto estranea alla 
dimensione dell’ontologia. 
Quest’ultima circostanza, in Derrida, appare abbastanza evidente se si prende in 
considerazione la sua lettura dell’opera di Emmanuel Lévinas, il filosofo che più di ogni 
altro ha teorizzato la radicale separazione tra la sfera etica e quella ontologica, e la 
supremazia della prima sulla seconda50. Lévinas, infatti, individua nell’ontologia uno dei 
mezzi privilegiati attraverso i quali il pensiero occidentale si è caratterizzato come 
pensiero dell’Uno, dello Stesso, che ha sempre subordinato l’incommensurabilità della 
relazione etica al sapere, alla teoria. Heidegger, a suo parere, si muove sull’onda lunga 
di questa tradizione, poiché tracciando una differenza tra Sein e Seiendes subordina il 
rapporto con il singolo ente alla comprensione dell’essere di quell’ente51.  
                                                                
49 Ibidem, p. 137. 
50 Richiamerò qui alcune mie riflessioni svolte in: Toward an Ontological Ethics: Derrida’s Reading of 
Heidegger and Levinas, in «Ethics & Politics», XVIII, n. 1, 2016, pp. 473-495. 
51 Cfr. in particolare: E. Lévinas, En découvrant l’existence avec Husserl et Heidegger, Librarie 
Philosophique J. Vrin, Paris 1949, tr. it. F. Sossi: Scoprire l’esistenza con Husserl e Heidegger, Raffaello 
Cortina Editore, Milano 1998; ID., Totalità e Infinito, op. cit. 
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Secondo Lévinas è fondamentale concepire la relazione etica come relazione 
dissimmetrica tra individualità che si sono pienamente affermate come tali, 
distaccandosi da una condizione di neutralità ontologica che egli definisce il “c’è”, l’Il y 
a52. Lévinas non contempla quindi la possibilità di un’alterità costitutiva del soggetto, né 
tantomeno quella di un prolungamento di tale condizione nella sfera ontologica. Il 
Mitsein originario, nella sua lettura, altro non è che l’immagine di una totalità indistinta 
in cui la soggettività individuale e l’infinità altrui restano del tutto occultate. 
Nel primo importante testo dedicato all’opera levinassiana53, Derrida prende in 
maniera netta la difesa di Heidegger sulla questione del rapporto etica-ontologia. Egli 
imputa a Lévinas una sostanziale incomprensione della distinzione heideggeriana tra 
Essere ed essente, che non prefigurerebbe affatto una svalutazione della singolarità 
dell’altro in favore di una messa a tema di quella alterità come termine neutro ed 
impersonale54. Per Derrida, al contrario, la relazione etico-ontologica messa in luce da 
Heidegger è quella del “lasciar essere” l’altro, di non fare violenza alla manifestazione 
del suo essere attraverso operazioni soggettivistiche. Un’ontologia di questo tipo, 
dunque, è a tutti gli effetti un’etica55. 
Ciò che ci interessa maggiormente, però, è che Derrida in questo scritto critica 
apertamente il rifiuto levinassiano di pensare l’alterità già all’interno della coscienza 
individuale, prima cioè dell’incontro con l’infinitamente Altro. Per Lévinas infatti «l’io è 
lo stesso. L’alterità o la negatività interna all’io, la differenza interiore non è che 
un’apparenza. [...] L’io non può produrre in sé l’alterità senza incontrarsi con gli altri»56. 
Derrida ritiene questa prospettiva assolutamente non in linea con il suo pensiero: 
 
l’espressione ‘infinitamente altro’ o ‘assolutamente altro’ non può, nello stesso 
tempo, essere detta e pensata; […] l’Altro non può essere assolutamente esterno 
allo stesso, senza smettere di essere altro e […], di conseguenza, lo stesso non è 
                                                                
52 Cfr. E. Lévinas, Le Temps et l’Autre, Fata Morgana, Montpellier 1980, tr. it. F. P. Ciglia: Il Tempo e l’Altro, 
Il Melangolo, Genova 1993. 
53 J. Derrida, Violence et métaphysique. Essai sur la pensée d’Emmanuel Lévinas, in «Revue de 
métaphysique et de morale», nn. 3 e 4, 1964, successivamente pubblicato in J. Derrida, L’écriture et la 
différence, Seuil, Paris 1967, tr. it. G. Pozzi: Violenza e metafisica. Saggio sul pensiero di Emmanuel Levinas, 
in La scrittura e la differenza, op. cit., pp. 99-198. 
54 Ibidem, p. 173. 
55 Ibidem, p. 175. 
56 Ibidem, pp. 118-119. 
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una totalità chiusa su di sé, una identità che gioca con sé, con la sola apparenza 
dell’alterità, in ciò che Lévinas chiama l’economia, il lavoro, la storia. Come 
potrebbe esserci un ‘gioco dello Stesso’, se anche l’alterità non fosse già nello 
Stesso, in un senso dell’inclusione che l’espressione nello, senza dubbio, 
tradisce?57. 
 
Lévinas, escludendo allo stesso tempo sia l’alterità interna al soggetto sia una 
relazione etica che sia anche ontologica, e configurando l’Altro incontrato 
nell’esperienza come un essente supremo, rimane per Derrida all’interno di un pensiero 
metafisico58. 
La coimplicazione tra la differenza interna all’io e il carattere ontologico dell’etica 
viene chiarita da Derrida nell’ultimo dei saggi59 da lui dedicati a Lévinas, e scritto 23 anni 
dopo Violenza e metafisica60. Questa specificazione temporale è particolarmente 
significativa poiché, a partire dall’inizio degli anni ’90, Derrida accentua la piegatura 
etico-politica della sua filosofia, con una serie di scritti nei quali l’influenza levinassiana 
è certamente presente. Nonostante questo, e nonostante il testo del ’97 sia certamente 
più benevolo di quello del ’64 nei confronti del filosofo franco-lituano, rimane in Derrida 
l’esigenza di formulare un’etica che, a differenza di quella levinassiana, sia anche 
ontologica.  
In Addio a Emmanuel Lévinas, ciò avviene attraverso la teorizzazione derridiana 
della presenza del terzo nella relazione etica duale del faccia-a-faccia. Il terzo, per 
Lévinas, rappresenta l’irruzione del societario, della giustizia intesa come 
quantificazione inscritta nelle norme del diritto. Se nel faccia-a-faccia si incontra 
l’infinitamente Altro, e se questa relazione rende possibile la giustizia incondizionata nei 
suoi confronti, la convivenza in società richiede un calcolo di ciò che è giusto anche nei 
confronti di tutti coloro i quali il soggetto non incontra nella relazione duale diretta.  
                                                                
57 Ibidem, p. 160. 
58 Ibidem, p. 182. 
59 In precedenza Derrida era tornato su alcuni temi dell’opera levinassiana in: En ce moment même dans 
cet ouvrage me voici, in AA. VV., Textes pour Emmanuel Lévinas, Jean-Michel Place éditeur, Paris 1980, 
ripreso successivamente in J. Derrida, Psyché. Inventions de l’autre, Galilée, Paris 1987, tr. it. R. Balzarotti: 
In questo medesimo momento in quest’opera eccomi, in Psyché. Invenzioni dell’altro. Vol. 1, Jaca Book, 
Milano 2008. 
60 J. Derrida, Adieu à Emmanuel Lévinas, Galilée, Paris 1997, tr. it. M. Odorici e S. Petrosino: Addio a 




Lévinas, pur ritenendo il sapere commensurabile introdotto dal terzo necessario 
per la costruzione della vita in società, considera comunque tale dimensione totalmente 
subordinata a quella del faccia-a-faccia. Per Derrida, invece, è necessario considerare 
una sorta di contemporaneità tra le due relazioni (quella con l’infinitamente Altro e 
quella col terzo): 
 
[...] se il faccia-a-faccia con l’unico impegna l’etica infinita della mia responsabilità 
verso l’altro in una specie di giuramento ante litteram, di rispetto o fedeltà 
incondizionata, allora il sorgere ineluttabile del terzo, e con lui della giustizia, 
costituisce un primo spergiuro. Silenzioso, passivo, doloroso ma immancabile, un 
tale spergiuro non è accidentale e secondo; esso è altrettanto originario quanto 
l’esperienza del volto. La giustizia comincerebbe con questo spergiuro61. 
 
 Nell’incontro con l’altro, infatti, è come se fosse presente anche il terzo. Ciò 
significa che nell’incalcolabilità della giustizia a cui mi richiama il volto altrui c’è una 
traccia dell’ordine ontologico dato dalla vita in società con tutti gli altri, regolata dalle 
leggi, dal diritto, da un sapere calcolabile che “quantifica” la giustizia: 
 
Come il terzo non attende, così l’istanza che apre sia l’etica sia la giustizia si trova 
in istanza di spergiuro quasi-trascendentale o originario, anzi pre-originario. 
Potremmo definirlo ontologico, dal momento in cui salda l’etica a tutto ciò che la 
eccede e la tradisce (precisamente: l’ontologia, la sincronia, la totalità, lo stato, il 
politico, ecc.)62. 
 
La presenza di questa inscrizione ontologica nella relazione etica è 
consequenziale alla presenza dell’altro nella coscienza dell’io prima che avvenga 
l’incontro tra le due individualità63. Il fatto che il soggetto percepisca la propria 
                                                                
61 Ibidem, p. 95. 
62 Ibidem, p. 96. 
63 Silvano Petrosino, nell’introduzione a Addio a Emmanuel Lévinas, rileva come «la mediazione originaria 
del terzo implica (ecco, dopo più di trent’anni, la conferma di Violence et métaphysique) l’originarietà di 
una certa impurezza e l’affermarsi stesso di un’essenziale contaminazione». E aggiunge: «Si può ora 
comprendere questa definizione di Derrida, questa definizione derridiana di giustizia che, fondandosi sulla 
figura del terzo come interna all’unicità del volto, ripropone con decisione il tema della ‘contaminazione 
essenziale’ già chiaramente evidenziato nei saggi del ’64 e dell’80» (S. Petrosino, introduzione a Addio a 
Emmanuel Lévinas, op. cit., pp. 26 e 28). 
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alterazione dal principio, che si senta un essere-con, un Mitsein in cui non vi è alcuna 
determinazione specifica dell’altro con cui si è in relazione, lo porta poi ad inscrivere 
nella realtà questa relazionalità costitutiva con gli altri in quanto altri64. La rivendicazione 
di una contaminazione originaria della soggettività, in Derrida, è quindi funzionale ad 
intaccare la purezza dell’etico e a tracciare una differenziazione dell’io che dal pre-
empirico si prolunga nel fattuale. Come nel caso di Nancy, l’alterità originaria del 
soggetto va a braccetto con un’etica intesa come etica dell’essere, poiché il fatto che la 
differenziazione preceda il contatto concreto con un’altra singolarità determina una 
sorta di ingiunzione alla differenziazione stessa che dal trascendentale passa 
all’ontologico.  
La presenza dell’ontologia nell’etica della singolarità plurale, nell’etica 
dell’estetica, è visibile in Derrida anche nei suoi numerosi richiami alla necessità di 
inscrivere l’infinità della giustizia nella specificità di un diritto. Ciò risulta del resto 
consequenziale alla questione della presenza del terzo nella relazione duale. Il terzo 
infatti, come detto, introduce la dimensione societaria, che si regola su un calcolo poi 
tradotto nelle leggi che si occupano di una situazione determinata. Derrida ribadisce più 
volte come la responsabilità morale nasca dall’esperienza dell’indecidibile, da un “salto” 
che va oltre qualsiasi forma di sapere65. L’ospitalità, ad esempio, deve eccedere le 
determinazioni giuridiche nonché la conoscenza dell’identità di chi viene accolto, il suo 
nome, le generalità che farebbero di lui uno straniero riconoscibile. L’ospitalità deve 
configurarsi piuttosto come un’apertura «all’altro assoluto, sconosciuto, anonimo»66. 
Tuttavia, senza la traduzione di questa esigenza infinita in un ordine finito, 
giuridico-politico, essa rimarrebbe una pia illusione, un’utopia. E come sempre in 
Derrida, la “corruzione” empirica del trascendentale è considerata essenziale al 
                                                                
64 Derrida ha ripreso in diversi testi il tema dello “spergiuro” provocato dalla presenza del terzo nella 
relazione duale. In Al di là delle apparenze, ad esempio, egli afferma: «[…] la fedeltà assoluta all’altro passa 
per la prova di uno spergiuro originario e inevitabile, in cui la possibilità terrificante non è più soltanto un 
incidente che si verifica nella promessa: appena c’è uno, ci sono due, e dunque tre, e il terzo – la possibilità 
della giustizia, diceva Lévinas – introduce allora lo spergiuro nel faccia-a-faccia, nella relazione duale più 
diretta (J. Derrida, Al di là delle apparenze, op. cit., p. 41). Su questo tema di veda anche: J. Derrida, 
Politiques de l’amitié, Galilée, Paris 1994, tr. it. G. Chiurazzi: Politiche dell’amicizia, Raffaello Cortina, 
Milano 1995. 
65 Cfr. ad esempio: J. Derrida, Limited Inc., Galilée, Paris 1990, tr. it. N. Perullo: Limited Inc., Raffaello 
Cortina, Milano 1997, pp. 170-171. 
66 J. Derrida, De l’hospitalité, Calmann-Lévy, Paris 1997, tr. it. I. Landolfi: Sull’ospitalità, Baldini & Castoldi, 
Milano 2000, p. 53. 
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trascendentale stesso. Essa non rappresenta quindi l’abdicazione all’imperfezione, ma 
la concretizzazione di un’esigenza altrimenti vacua: 
 
Ma pur tenendosi al di sopra delle leggi dell’ospitalità, la legge incondizionata 
dell’ospitalità ha bisogno delle leggi, le esige. Tale esigenza è costitutiva. Non 
sarebbe davvero incondizionata, la legge, se non dovesse diventare effettiva, 
concreta, determinata, se tale non fosse il suo essere come dover-essere. 
Rischierebbe di essere astratta, utopica, illusoria, e dunque di trasformarsi nel suo 
contrario. Per essere ciò che è, la legge ha bisogno di leggi che la neghino, la 
minaccino, talvolta la corrompano o la snaturino. E devono sempre poterlo fare. 
Infatti la possibilità di snaturamento è essenziale, irriducibile, anzi necessaria. La 
perfettibilità delle leggi è a questo prezzo. E dunque la loro storicità. Viceversa, le 
leggi condizionate cesserebbero di essere leggi di ospitalità se non fossero guidate 
ispirate, aspirate, addirittura reclamate dalla legge dell’ospitalità incondizionata. 
Questi due regimi di legge, della legge e delle leggi, sono perciò sia contraddittori, 
antinomici, sia inseparabili67.  
 
La giustizia senza condizioni, incommensurabile, agisce quindi come stimolo per 
il continuo perfezionamento della legislazione concreta. Non vi è in essa alcun orizzonte 
messianico, alcuna promesse de bonheur, poiché essa non prefigura il compimento 
futuro di un ordine etico mondato dalle imperfezioni del giuridico, del politico68. Il 
richiamo ontologico dell’esigenza etica assoluta è confermato anche nel momento in cui 
Derrida propone la sperimentazione di città-rifugio come luoghi di accoglienza che 
                                                                
67 Ibidem, pp. 85-86. La questione è ribadita da Derrida in numerosi testi: «Anche se l’incondizionalità 
dell’ospitalità deve essere infinita, e dunque eterogenea alle condizioni legislative, politiche, ecc., questa 
eterogeneità non significa un’opposizione. Affinché questa ospitalità condizionata s’incarni, affinché 
divenga effettiva, è necessario che si determini e che di conseguenza dia luogo a misure pratiche, a 
condizioni, a leggi, e che la legislazione condizionale non dimentichi l’imperativo dell’ospitalità al quale fa 
riferimento. [Vi è qui eterogeneità senza opposizione, eterogeneità e indissociabilità]» (J. Derrida, Sur 
parole. Instantanés philosophiques, Éditions de l’Aube, Paris 2002, tr. it.: A. Cariolato: Sulla parola, 
Nottetempo, Roma 2004, pp. 85-86). 
68 Derrida è estremamente chiaro su questo punto in Forza di legge, laddove afferma: «Una delle ragioni 
per cui mantengo una riserva nei confronti di tutti gli orizzonti, per esempio rispetto all’idea regolatrice 
kantiana o all’avvento messianico, quanto meno nella loro interpretazione convenzionale, è proprio il 
fatto che siano degli orizzonti. Un orizzonte, come indica il termine greco, è a un tempo l’apertura e il 
limite dell’apertura che definisce sia un progresso infinito sia un’attesa. Ora la giustizia per quanto resti 
impresentabile, non attende. È ciò che non deve attendere. Per essere diretti, semplici e veloci, diciamo 
questo: una decisione giusta è sempre richiesta immediatamente, subito, il più presto possibile» (J. 
Derrida, Force de loi. Le «Fondement mystique de l’autorité», Galilée, Paris 1994, tr. it. A. Di Natale: Forza 
di legge. Il «fondamento mistico dell’autorità», Bollati Boringhieri, Torino 2003, p. 80). 
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traducano nel concreto la legge dell’ospitalità. Derrida afferma di immaginare la città-
rifugio come «ciò che dà luogo, un luogo di pensiero, ed è ancora l’asilo o l’ospitalità, 
alla sperimentazione di un diritto e di una democrazia a venire»69. 
L’a-venire qui non ha, ancora una volta, nulla di messianico, nulla di opposto 
all’ontologico, con il quale anzi si integra pienamente. Ciò dimostra che l’espressione 
“democrazia a-venire”, come lo stesso Derrida ha sottolinea a più riprese, rimanda alla 
necessità di perfezionare la democrazia qui ed ora, non di attendere l’avvento di una 
democrazia perfetta che, come la giustizia incondizionale, non potrà mai concretizzarsi 
pienamente70. 
Tutto questo chiarisce anche come Derrida, a differenza di autori presi in 
considerazione nei precedenti capitoli come Lyotard e Foucault, non rifiuti il 
prolungamento temporale dell’esigenza etica nella forma istituzionalizzata dello Stato, 
del diritto. Come abbiamo sottolineato a più riprese, infatti, l’estetizzazione dell’etica 
impedisce a tanti pensatori postmoderni di conferire all’etica stessa la continuità 
temporale che essa impone. Rifiutando il Politico come dimensione che reprimerebbe 
le istanze espressive del soggetto, l’etica dell’estetica postmoderna ricade quindi 
nell’opposizione tra spazio etico ed estetico tracciata da Bauman. Nel secondo, per il 
sociologo polacco, l’estraneo è guardato con interesse solo per il suo carattere 
inconsueto, come fonte di novità e divertimento, ma non viene accolto in maniera 
prolungata nella comunità a cui bussa poiché manca in essa (come agli individui 
dall’identità frammentaria che ne fanno parte) la responsabilità morale, che richiede 
sentimenti non momentanei ma duraturi.  
Arrivando a coniugare l’etica con l’ontologia, intesa anche come sfera del politico 
e del giuridico, Derrida riesce ad evitare che l’etica stessa diventi un sottoprodotto del 
piacere estetico causato dall’incontro occasionale con lo straniero. Ciò che non cambia 
rispetto all’impostazione degli altri filosofi postmoderni, è il fatto che anche in Derrida 
                                                                
69 J. Derrida, Cosmopolites de tous les pays, encore un effort!, Galilée, Paris 1997, tr. it. B. Moroncini: 
Cosmopoliti di tutti i paesi, ancora uno sforzo!, Cronopio, Napoli 2005, p. 35.  
70 Scrive Derrida: «[…] l’originalità della democrazia è forse sempre condizionata dal riconoscimento di 
un’insufficienza al suo modello […], la storicità, la perfettibilità infinita (e principalmente aporetica), il 
legame originario a una promessa fa di qualsiasi democrazia una cosa a-venire. […] Questo a-venire 
prescrive qui e ora compiti urgenti, negoziati urgenti. Qualsiasi siano, seppur insoddisfacenti, non 
permettono di aspettare. Essere democratico, sarebbe agire riconoscendo che non viviamo mai in una 
società (abbastanza) democratica» (Al di là delle apparenze, op. cit., p. 23). 
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tutto ciò avviene a partire da un’identità scissa, estetica in senso kierkegaardiano, ma 
che stavolta viene piegata in senso “passivo” ed accogliente. Un’etica dell’estetica che, 
quindi, assume l’altro come limite ontologico al costruttivismo soggettivistico, e che 
restituisce all’estetica la dimensione di filosofia della realtà all’interno di premesse 
teoriche di stampo postmoderno. 
Come vedremo nel prossimo capitolo, queste stesse premesse rappresentano le 
basi filosofiche per una teoria sociale postmoderna che articola assieme l’etica e 
l’estetica in direzione, anche in questo caso, di un’ontologia della realtà che si configura 
come etica globale e cosmopolita. Proprio il cosmopolitismo, per concludere questa 
sezione, è l’ultimo punto che avvicina tra loro il pensiero di Derrida e quello di Nancy. 
Per il primo, così come per il secondo, l’alterità originaria del soggetto va “allargata” alle 
sue relazioni non con degli altri specifici, bensì con gli altri in quanto altri.  
Anche le singole culture, così come i singoli individui, devono infatti essere 
pensate e pensarsi a partire non dalla propria omogeneità, bensì dal rapporto con il loro 
fuori, con la differenza che le abita. Questo perché «il proprio di una cultura è di non 
essere identica a se stessa. Non di non avere identità, ma di non potersi identificare, dire 
‘io’ o ‘noi’, di poter prendere la forma del soggetto solo nella non-identità a sé o, se 
preferite, nella differenza con sé»71. Derrida vede nell’Europa la potenziale incarnazione 
di un’entità in grado allo stesso tempo di superare la dimensione dello Stato-nazione e 
di aprirsi a ciò che essa non è, alla sfida di un’identità culturale sempre in formazione e 
che si definisce nel contatto con ciò che è estraneo alle proprie radici.  
La globalizzazione, in quest’ottica, viene considerata un’opportunità da sfruttare, 
poiché apre dei canali di comunicazione transnazionali prima assai più limitati, 
facilitando la traduzione degli idiomi e la reciproca contaminazione tra le culture72. 
Esempio privilegiato di questa dinamica è quello delle teletecnologie, considerate da 
Derrida strumenti fondamentali per decostruire il legame tra una cultura e un singolo 
Stato-nazione. Passando le frontiere, le immagini veicolate dalle teletecnologie mettono 
                                                                
71 J. Derrida, L’autre cap suivi de La démocratie ajournée, Minuit, Paris 1991, tr. it. M. Ferraris: L’altro 
capo, in Oggi l’Europa, Garzanti, Milano 1991, p. 14.  
72 Derrida ha rivendicato la necessità di costruire una cultura cosmopolita attraverso la traduzione e la 
diffusione universale di tutti i linguaggi, anche quello filosofico, in: Le droit à la philosophie du point de 
vue cosmopolitique, UNESCO 1997, tr. it. S. Regazzoni: Il diritto alla filosofia dal punto di vista 
cosmopolitico, Il Melangolo, Genova 2003. 
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infatti in crisi i localismi e realizzano una presa di contatto sempre più inevitabile con la 
diversità: 
 
Prendiamo l’esempio della televisione. Essa introduce a ogni istante nello chez-moi 
l’altrove, e il mondiale. Io sono quindi più isolato, più privatizzato che mai, con in 
me [chez moi] l’intrusione in permanenza, da me desiderata, dell’altro, dello 
straniero, del lontano, dell’altra lingua73. 
 
Come per Nancy, anche per Derrida risulta decisivo evitare che i canali di 
traduzione e mediatizzazione diano vita a centralità egemoniche, che vengano cioè 
gestiti in maniera monopolistica da poteri economici e politici74. Anche in questo caso 
però tale pericolo non implica che debba essere rigettata la dimensione globale e 
multietnica della società, bensì è necessario lavorare affinché essa diventi una rete che 
tutti i cittadini concorrono a formare75, quella che Derrida definisce non una comunità, 
ma una «partizione», specificando la sua ripresa del termine proprio da Nancy76. Se 
liberate dai poteri egemonici, le teletecnologie possono quindi diventare per Derrida dei 
mezzi per promuovere una nuova etica globale, che risulta del tutto consequenziale al 
suo ragionamento sull’alterità originaria dell’io e sulla contaminazione empirica del 
trascendentale. 
Il decostruzionismo, quindi, tanto nella sua versione derridiana quanto in quella 
nancyana, promuove un’etica dell’estetica (nei termini precisati della scissione 
identitaria causata dal “sentire” l’altro nell’io) di carattere ontologico e di respiro 
globale, un’etica cosmopolita in cui l’ingiunzione principale è quella di inscrivere la 
differenza interna al soggetto nella realtà concreta delle relazioni sociali, all’interno di 
uno scenario in cui la crescente ibridazione culturale è un processo non più reversibile.  
                                                                
73 J. Derrida, B. Stiegler, Échographies de la télévision, Galilée, Paris 1996, tr. it. L. Chiesa: Ecografie della 
televisione, Raffaello Cortina, Milano 1997, p. 87. 
74 J. Derrida, L’altro capo, op. cit., pp. 30-31. 
75 In alcune interviste rilasciate poco prima della sua morte, Derrida parla dei movimenti sociali di alter-
mondializzazione come forze propulsive in grado contrastare i potentati economici e politici che 
riducono la globalizzazione ad un gioco di interessi. Cfr. J. Derrida, L. De Cauter, Pour une justice à venir. 
Entretien avec Jacques Derrida, 19 febbraio 2004, disponibile a: 
http://archive.indymedia.be/news/2004/04/83126.html  
Derrida individua anche nell’Europa il possibile motore di questo processo di alter-mondializzazione. Cfr. 
J. Derrida, Une Europe de l’Espoir, intervista rilasciata a «Le Monde diplomatique» l’8 maggio 2004, 
disponibile a: http://www.monde-diplomatique.fr/2004/11/DERRIDA/11677  





L’estetica del noi come etica globale:  
la teoria sociale postmoderna 
 
 
5.1 L’etica globale pre-sociale 
 
 
Fatta luce sulle condizioni di possibilità filosofiche o gli a priori di un’etica 
dell’estetica intersoggettiva e cosmopolita, si tratta ora di analizzare quelle che 
nell’introduzione abbiamo definito le condizioni fattuali o gli a posteriori di questa stessa 
etica. Vedremo cioè come i presupposti teoretici del decostruzionismo, laddove 
intrecciano la questione della soggettività con quella dell’etica globale, trovino riscontro 
in un filone della sociologia postmoderna che declina in senso estetico la morale, in 
questo caso a partire dalla realtà delle relazioni sociali che si presentano nel contesto 
della globalizzazione. Queste teorie, come vedremo, fanno leva anch’esse sul concetto 
di una soggettività frammentata, estetica in senso kierkegaardiano, e piegata però 
(come nel decostruzionismo) nel senso passivo dell’apertura alla relazione, e non in 
quello attivistico dell’espansione sensoriale e della libera creazione della propria 
identità. 
Come Nancy e Derrida, gli autori che prenderemo in considerazione in questo 
capitolo propugnano un’etica cosmopolita, e lo fanno a partire dal rifiuto della 
separazione tra etica ed ontologia. L’etica cosmopolita, per la sociologia “estetica” 
postmoderna, è infatti l’etica della relazione concreta con le altre culture, favorita dai 
mezzi di comunicazione e dalla mobilità aumentata della società globale e tardo 
capitalista. Il cosmopolitismo, per questi autori, in tale scenario può esplicitamente 
essere definito con l’aggettivo “estetico”, poiché proprio i mezzi di comunicazione 
globali favoriscono una presa di contatto con la diversità veicolata dai segni, dalle 
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immagini, dall’universo figurale tipicamente postmoderno e che fa leva sulla sfera 
percettiva e sensoriale degli individui.  
Come nel decostruzionismo, vedremo quindi come l’estetica, in questa specifica 
declinazione, si configuri a tutti gli effetti come una “ontologia della realtà”. Qui la 
relazionalità originaria dell’io, messa in luce dal decostruzionismo dal punto di vista 
filosofico e teoretico, viene considerata un “fatto”, una realtà ineludibile della società 
globale e postmoderna in cui “non ci sono più altri”. Anche in questo caso, dunque, 
vedremo come sia possibile, all’interno di teorie sociali di stampo postmoderno, unire 
l’elemento estetico e quello etico in una direzione positivamente intersoggettiva, 
superando l’estetizzazione narcisistica della morale che tanti critici del postmodernismo 
imputano a questo paradigma.  
Per comprendere fino in fondo la portata allo stesso tempo estetica ed 
ontologica dell’etica propugnata da questo filone della sociologia postmoderna, 
dobbiamo però preliminarmente focalizzarci sull’atteggiamento contrario, quello di chi, 
rifiutando le derive massificate e spersonalizzanti della globalizzazione, tenta di fondare 
l’etica postmoderna su basi a-ontologiche e pre-sociali. 
Uno dei tratti caratteristici dell’ordine societario associato alla fine della 
modernità e all’avvento della postmodernità è infatti l’accentuarsi della sua dimensione 
globale. Ciò che Giddens definisce “de-tradizionalizzazione”1 corrisponde all’apertura 
della soggettività ad un’esperienza non più inquadrabile in strutture gerarchiche e 
spazialmente circoscritte. Il senso dell’esistenza, la definizione dei criteri di scelta morale 
e la costruzione di una buona vita, devono ora compiersi in uno scenario post-nazionale 
in cui manca l’ancoraggio a contesti locali in grado di fornire parametri in base ai quali 
orientarsi.  
Con la globalizzazione si intensifica quel processo di de-territorializzazione che 
aveva cominciato a prendere forma nella seconda metà dell’Ottocento con l’avvento 
della seconda rivoluzione industriale. I traffici commerciali, che già allora rompevano gli 
argini dello Stato-nazione, nella fase del tardo capitalismo acquistano la dimensione 
immateriale propria dell’informatizzazione e della finanziarizzazione dell’economia. Il 
paesaggio comincia allora ad essere attraversato da quelli che Arjun Appadurai individua 
                                                                
1 Cfr. A. Giddens, The Consequences of Modernity, Polity Press, Cambridge 1990, tr. it. M. Guani: Le 
conseguenze della modernità. Fiducia e rischio, sicurezza e pericolo, Il Mulino, Bologna 1994. 
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come i cinque principali flussi dell’epoca globale: ethnoscapes, mediascapes, 
technoscapes, finanscapes e ideoscapes. Nel mondo globale, in altri termini, vi è un 
intreccio tra flussi finanziari, telematici, di persone, di idee, nonché quelli veicolati dal 
racconto dei media come la televisione o internet2.  
Il risultato è quello di una circolazione senza precedenti di cose e persone che 
priva il soggetto dei riferimenti resi possibili dall’appartenenza ad un contesto spaziale 
e sociale ristretto, un contesto ormai evaporato e non più ricomponibile. Come nota 
Giddens, con la globalizzazione cambia quindi radicalmente il modo in cui l’individuo 
percepisce se stesso e struttura la propria identità. Quest’ultima è ormai costretta ad 
affrancarsi da tradizioni ed appartenenze per costruirsi come progetto riflessivo e attivo. 
Il soggetto gode di una libertà mai sperimentata prima, anche se paga il prezzo di una 
crescente ansia, poiché le sue scelte di vita, non più pre-orientate dal sistema di valori 
del territorio di cui fa parte, vanno incontro ad un rischio crescente di cui egli stesso 
porta l’intero peso3. 
L’infinita varietà di esperienze, situazioni e stimoli che prende corpo col 
tramonto dell’ordine pre-globale, viene considerata da alcuni autori come fortemente 
rappresentativa del passaggio da una topologia sociale ad una topologia estetica. Come 
abbiamo visto nell’introduzione, Bauman considera lo spazio sociale uno spazio tipico 
del Moderno, culturalmente ed etnicamente omogeneo, composto da situazioni 
razionalmente calcolabili, uno spazio interno in cui non poteva trovare posto 
l’imprevedibilità dello straniero, relegato al di fuori dei confini della società, o inglobato 
solo nella misura in cui poteva essere gestito e controllato4.  
Se la de-tradizionalizzazione scalfisce l’impermeabilità di questi ordini strutturati 
e gerarchici, il guadagno che ne consegue in termini di eterogeneità è però compensato 
dalla perdita di un senso che era ancora rintracciabile allorché l’universo simbolico era 
ancorato ad uno specifico territorio. Le risorse culturali a cui attingere sono ora infatti 
                                                                
2 Cfr. A. Appadurai, Disjuncture and Difference in the Global Cultural Economy, in M. Featherstone (ed.), 
Global Culture. Nationalism, Globalization and Modernity, Sage, London 1990, tr. it. F. Mazzi: Disgiunzione 
e differenza nell’economia culturale globale, in M. Featherstone (a cura di), Cultura globale. Nazionalismi, 
globalizzazione e modernità, Seam, Roma 1996, pp. 25-39. 
3 Si veda: A. Giddens, Runaway World. How Globalization is Reshaping our Lives, Profile Books, London 
1999, tr. it. R. Falcioni: Il mondo che cambia. Come la globalizzazione ridisegna la nostra vita, Il Mulino, 
Bologna 2000. 
4 Cfr. pp. 12-14 dell’introduzione. 
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disseminate ovunque, non vi sono criteri in base ai quali operare delle scelte, e ciò 
favorisce la formazione di quello che Mauro Magatti e Chiara Giaccardi definiscono uno 
spazio estetico permeato da questa «supercultura globale»5.  
Allo stesso modo, lo spazio estetico si caratterizza per l’irruzione dello straniero 
nella quotidianità della vita societaria. L’espansione della sfera simbolica si alimenta 
infatti non solo della circolazione dei segni culturali, ma anche del flusso di persone che 
attraversano i confini e che ridisegnano la geografia sociale ed etnica dei territori. Che 
si tratti di immigrati o di semplici turisti, l’effetto è in ogni caso quello della composizione 
multiforme di uno scenario ormai privo delle separazioni che caratterizzavano il 
Moderno. Per Bauman, come è stato già osservato, questo fenomeno è alla base 
dell’affermazione di uno spazio estetico in cui l’altro, lo straniero, viene trattato come 
fonte di piacere, materiale per esperienze inconsuete e stravaganti. 
La perdita del legame tra cultura, identità e territorio viene insomma considerata 
in molti casi come un vettore di ludicizzazione del primo e del secondo elemento. Rotti 
gli argini della struttura e della tradizione, il gusto tenderebbe in qualche modo a 
volgarizzarsi nella continua ricerca di divertimenti e novità ora disponibili in quantità 
infinita. I timori per la crescita di uno spazio estetico di questo genere si associano allora 
alle paure per una trivializzazione della cultura che si affermerebbe proprio nel contesto 
della globalizzazione e dei processi tipici dello stadio estetico del capitalismo post-
industriale. Il Postmoderno, in quest’ottica, non può che spaventare proprio per la sua 
celebrazione di una cultura media che elimina tutti i confini e le distinzioni ancora 
operanti nel Moderno.  
Non a caso Bauman ritiene l’industria dello spettacolo responsabile della 
formazione di comunità estetiche (o “comunità-gruccia”) trans-nazionali che, come è 
stato rilevato anche nell’analisi del pensiero di Maffesoli, si formano attorno ad un 
evento, un personaggio, salvo poi sfaldarsi quando il divertimento all’origine della loro 
composizione si esaurisce. Si tratta di comunità in cui la responsabilità etica verso gli 
altri membri è del tutto assente, poiché vige solo il dogma estetico della 
massimizzazione del godimento6. È chiaro che tali aggregazioni sono il risultato della 
                                                                
5 M. Magatti, C. Giaccardi, L’io globale. Dinamiche della socialità contemporanea, Laterza, Roma-Bari 
2005, pp. 119-120. Magatti riprende la nozione di “supercultura” da James Lull e dal suo Media 
Communication and Culture. A Global Approach, Polity Press, Cambridge 2000. 
6 Cfr. Z. Bauman, Voglia di comunità, op. cit., pp. 65-70. 
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ridefinizione del sistema di appartenenze che accompagna il passaggio ad un ordine 
globale, un ordine in cui il cerchio caldo della comunità può essere ricreato solo 
attraverso questi surrogati effimeri e ludici. Analogamente, l’esperienza del viaggio nella 
postmodernità globale diventa per Bauman quella del turista collettore di attrazioni e 
divertimenti, che inquadra il mondo esclusivamente come fonte di stimoli sempre nuovi 
per la propria sensibilità, dunque nell’ottica più tipica dello spazio estetico7. 
Con questi presupposti critici, è evidente come Bauman sia costretto a tentare di 
fondare l’etica globale al di fuori della concretezza delle relazioni umane che si 
sviluppano nel contesto della società liquida. In altri termini, se quest’ultima si configura 
come uno scenario in cui regnano la superficialità e la fugacità dei rapporti, ecco che la 
responsabilità morale andrà cercata in un terreno “altro” che trascenda la realtà 
empirica del sistema-mondo. Bauman descrive quindi l’etica globale postmoderna come 
un’etica incondizionata e a priori fondata sul concetto di “impulso morale”.  
Per il sociologo polacco è infatti necessario sia evitare le universalizzazioni della 
morale tipiche della modernità, sia le relativizzazioni comunitariste che puntano ad 
ancorare l’etica al contesto di appartenenza del singolo, alla sua comunità. La soluzione 
dev’essere quella di un’etica pre-sociale e pre-empirica che non poggi, a differenza 
dell’imperativo categorico kantiano, sulla legislazione della ragione, bensì sul 
sentimento morale, sull’impulso a prendersi cura dell’altro8. Bauman ritrova nell’etica 
di Lévinas le fondamenta teoriche del suo discorso: come abbiamo sottolineato nel 
precedente capitolo, infatti, per il filosofo franco-lituano infatti l’essere-per l’altro, la 
responsabilità morale nei suoi confronti, viene prima dell’essere-con l’altro. Ciò significa 
che l’etica precede l’ontologia, la sfera morale risulta primaria rispetto a quella sociale.  
Lévinas, ponendo l’accento sull’incondizionalità dell’obbligo morale suscitato dal 
volto altrui, come abbiamo visto ribalta la prospettiva heideggeriana che pone il mit a 
fondamento dell’essere-nel-mondo del Dasein. Per Lévinas esiste una responsabilità a 
priori che precede la concretezza del contesto in cui il singolo individuo è situato, la sua 
sfera di appartenenza, e che in quanto tale può porsi a fondamento di un’etica 
                                                                
7 Tra i vari testi in cui Bauman riflette sul tema del turismo, e sul significato estetico che questo fenomeno 
acquisisce nello spazio globale, va citato almeno: Globalization. The Human Consequences, Polity Press-
Blackwell, Cambridge-Oxford 1998, tr. it. O. Pesce: Dentro la globalizzazione. Le conseguenze sulle 
persone, Laterza, Roma-Bari 2005, pp. 87-112. 
8 Cfr. Z. Bauman, Le sfide dell’etica, op. cit. 
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universale. Se il decostruzionismo, come etica-estetica che si lega all’ontologico, non 
può fare interamente sua questa prospettiva, lo stesso discorso non vale però per 
Bauman, che veder proprio nel rifiuto levinassiano del Mitsein originario la chiave per 
formulare un’etica incondizionale e pre-ontologica: 
 
Il mit è ciò che costituisce l’ontologia. L’ontologia è il territorio senza morale. Nella 
prospettiva dell’ontologia, la relazione morale può essere solo un’aggiunta 
successiva, un artificio, mai pienamente legittima, sempre un corpo estraneo e 
scomodo, sempre messa in dubbio e confinata in una posizione tale da rendere 
costantemente necessaria una difesa, e mai realmente accettata: non si può 
derivare il ‘dovrebbe’ dall’’è’; non si possono sostenere dei valori a partire dai fatti9. 
 
L’universalismo di tale etica nasce dunque dal suo carattere pre-sociale, 
permettendo così a Bauman di individuare una sfera che trascende la realtà corrotta dei 
rapporti umani sfilacciati e fugaci tipica della società liquida. Si tratta però di 
un’universalità non razionale, dal momento che l’impulso morale è agli antipodi rispetto 
al calcolo della ragione legislatrice, e viene innescato piuttosto dall’infinità del volto 
altrui. Paradossalmente, è proprio la pre-empiricità di una morale così intesa che ne 
garantisce il carattere allo stesso tempo universale e non razionale, se è vero che «ciò 
che rende morale l’io è l’impulso a fare, non la conoscenza di ciò che deve essere 
fatto»10. 
Bauman riconduce dunque l’ontologia alla sfera calcolante da lui associata allo 
spazio sociale del Moderno, e a cui si contrappone l’incommensurabilità a-razionale 
dello spazio morale. Ciò vale ancora di più in un’epoca, quella globale, in cui lo spazio 
sociale si è ormai appiattito sullo spazio estetico, in cui cioè l’essere-con è globale, non 
implica l’essere situati in uno specifico contesto, ma la disseminazione della propria 
identità in una serie di appartenenze effimere e consecutive nel sistema-mondo. La 
prospettiva di un’etica incondizionale, assoluta e pre-sociale, non può quindi che 
guardare con sospetto ciò che accade nei “luoghi globali” come la metropoli, in cui si 
susseguono incontri saltuari e privi di significato, piccoli traffici quotidiani che regalano 
                                                                
9 Ibidem, p. 76. 
10 Ibidem, pp. 85-86. 
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varietà di sensazioni ma che non pongono mai la questione della responsabilità per 
l’altro.  
Il contesto della folla globale, insomma (che sia una folla reale, come quella della 
metropoli, o virtuale, come quella delle comunità online), equivale in quest’ottica alla 
sovrapposizione nefasta di spazio sociale (l’essere-con gli altri in quanto altri, non con i 
membri di una specifica comunità) e spazio estetico. Come detto, i due spazi tendono a 
fondersi nella postmodernità proprio a causa della rottura delle barriere comunitarie e 
della perdita del nesso tra cultura e territorio, con la conseguenze disseminazione e 
trivializzazione del materiale simbolico per tutto il globo.  
L’essere-con, l’ontologia, viene dunque concepito da Bauman nei termini di una 
«attività ordinatrice» che colloca gli individui in determinati contesti11. Con la società-
mondo, poi, l’ontologia intesa come conoscenza razionale dell’altro con cui condivido 
un contesto di appartenenza si trasforma in contatto continuo con l’altro concepito 
come fonte di piacere. Spazio estetico e sociale si intrecciano così nella maniera più 
catastrofica possibile, silenziando la responsabilità morale. 
Va però rilevato come il tentativo di Bauman di fondare un’etica postmoderna 
sull’impulso morale incondizionato, rifuggendo completamente il terreno concreto 
dell’ontologia, rischi di cadere nelle medesime difficoltà delle morali universali e a-
storiche che pure egli vuole criticare. Poiché infatti la globalizzazione accresce 
esponenzialmente l’interdipendenza tra le persone, l’essere-con inteso non in senso 
comunitario ma globale, la ricerca di un fondamento pre-sociale dell’etica implica la 
necessità di sdoppiare il soggetto: se l’io concreto è immerso nella folla, nelle relazioni 
fugaci e trans-locali favorite dai media e dalla mobilità aumentata, l’io morale pre-
sociale non può che configurarsi come un raddoppiamento artificioso e posticcio della 
medesima individualità. È come se lo stesso soggetto dovesse scindersi e trascendere la 
propria realtà di essere collocato in un universo di relazioni globali attraverso una 
duplicazione riflessiva che lo doti di una moralità incondizionata, la quale prescinde dalla 
concretezza di quelle stesse relazioni. 
                                                                
11 Ibidem, p. 77. 
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Da questo punto di vista la proposta di Bauman, che egli definisce esplicitamente 
“postmoderna”, ricade nelle astrazioni delle etiche universali12, e lo fa proprio a causa 
della contrapposizione manichea che essa postula tra etica ed ontologia, per l’incapacità 
cioè di pensare un’etica che sia anche ontologia. Ciò avviene poiché l’ontologia stessa 
viene concepita esclusivamente nei termini della ragione ordinatrice, che subordina la 
relazione con l’altro alla conoscenza e alla conseguente controllabilità di quella stessa 
alterità. Come anticipato, esistono però dei tentativi di elaborazione di un’etica 
postmoderna che partono proprio dall’inevitabilità della crescente interdipendenza 
globale, della folla, che viene considerata come “luogo” di conoscenza dell’altro e di 
spossessamento estetico dell’io dalla fortezza della propria individualità. 
In queste proposte, che analizzeremo nel prossimo paragrafo, il concetto di 
estetica viene piegato nel suo senso prettamente etimologico di aisthesis. Viene posto 
cioè l’accento sul potenziale nesso tra la percezione dell’altro e il coinvolgimento 
affettivo ed emozionale che essa favorisce. Intesa in questo modo, l’estetica 
postmoderna assume un senso fortemente ontologico, e va nella direzione di 
quell’estetica della percezione come limite al costruttivismo soggettivo che Ferraris 
individua come antidoto al postmodernismo stesso. La sfera etica, seguendo tale 
prospettiva, diventa come nel decostruzionismo quella in cui questa ontologizzazione 
dell’estetica postmoderna prende forma più compiutamente, poiché è proprio la 
percezione dell’altro a diventare il limite del narcisismo soggettivistico dell’io. Ecco 
allora che il termine “estetica” dovrà assumere non solo i significati di contatto e di 
emozione condivisa con gli altri, ma anche quello di ek-stasi, di spossessamento del 
soggetto, di apertura di quest’ultimo al suo fuori, ad un’identità sempre in formazione, 
plurale. 
                                                                
12 Un esempio di questo sdoppiamento soggettivistico è presente nella proposta di etica globale formulata 
da Alain Touraine. Per il sociologo francese gli spazi di libertà aperti dalla modernizzazione permettono 
all’individuo di astrarsi riflessivamente dalle forze impersonali (come il mercato) che lo manipolano e che 
determinano una frammentazione della sua identità. Mentre il soggetto concreto evolve sul piano 
esperienziale spesso alienante del tran tran quotidiano, il suo doppio può collocarsi sul piano trascendente 
del diritto universale. In questo modo il soggetto stesso può divenire consapevole della sua appartenenza 
all’umanità intesa come insieme di individui tutti dotati degli stessi diritti, può riconoscere nell’altro 
generico la sua medesima condizione, e può infine acquisire riflessivamente un senso di responsabilità 
globale, un’etica universale. Cfr. A. Touraine, Un nouveau paradigme. Pour comprendre le monde 
aujourd’hui, Arthème Fayard, Paris 2004, tr. it. T. D’Agostini e M. Fiorini: La globalizzazione e la fine del 
sociale. Per comprendere il mondo contemporaneo, il Saggiatore, Milano 2008. 
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Il postmodernismo, come è stato ampiamente evidenziato nei precedenti 
capitoli, viene invece spesso considerato un paradigma iper-costruttivistico in cui la 
parola “estetica” rimanda esclusivamente all’espressività autoreferenziale del soggetto, 
al suo egoismo edonistico. Ciò avviene anche tra quegli autori, come Magatti e Giaccardi, 
che accolgono la proposta di Bauman di fondare l’etica globale sulle teorie a-ontologiche 
di Lévinas e sull’impulso morale pre-sociale ed incondizionato. Magatti e Giaccardi 
riconoscono in realtà la possibilità di pensare uno spazio estetico che si sovrapponga in 
maniera positiva a quello sociale. Il primo, infatti, «mettendo a disposizione degli attori 
sociali un enorme repertorio simbolico, consente di dar senso, interpretare, valutare, 
immaginare le varie realtà sociali»13.  
L’integrazione che alcune teorie sociali postmoderne ricercano tra ontologia, 
estetica e spazio sociale, segue proprio questa linea di ragionamento, considerando la 
disseminazione del repertorio simbolico innescata dalla globalizzazione una risorsa 
fondamentale per la conoscenza delle altre culture. Il tutto risulta funzionale ad una 
ridefinizione dell’identità in senso plurale, come forma mai compiuta, che proprio 
l’estetizzazione del sociale (intesa nei termini appena precisati) contribuisce a tenere 
viva, evitando la ricostituzione di fortezze identitarie. Il materiale simbolico ed estetico, 
da questo punto di vista, può diventare anche una risorsa che stimola la riflessività degli 
individui, invece che eliminarla in favore di risposte immediate e a-critiche agli stimoli. 
Magatti e Giaccardi, condividendo gli assunti di tanti critici del postmodernismo, 
ritengono però che quest’ultimo sia un pensiero del tutto inadeguato a realizzare una 
fusione virtuosa tra spazio estetico e sociale che includa anche l’elemento morale, 
poiché sarebbe appunto schiacciato sul culto di un’estetica del sé14. Nel prossimo 
paragrafo proveremo a dimostrare invece come proprio da una certa piega della teoria 
sociale postmoderna si possa ricavare un’etica dell’estetica capace di realizzare questa 
integrazione tra spazio estetico e spazio sociale in direzione di una morale positivamente 
intersoggettiva e cosmopolita. 
 
 
                                                                
13 M. Magatti, C. Giaccardi, L’io globale, op. cit., p. 127. 
14 Ibidem, pp. 203-204. Lo stesso punto di vista sul postmodernismo e sulla costruzione di uno spazio 
estetico positivo è espresso dagli autori in: La globalizzazione non è un destino. Mutamenti strutturali ed 









La fondazione dell’etica globale su un’estetica della percezione e della 
sensazione poggia su determinati assunti che riguardano entrambe le sfere: per quanto 
concerne quella etica, si tratta come già evidenziato di rifiutare l’universalismo astratto, 
ovvero tutte quelle formulazioni che vorrebbero ancorare una morale cosmopolita a 
principi aprioristici e disincarnati (come un generico amore per il prossimo), basati sulla 
normatività legislatrice della ragione15, sull’imposizione di un dover-essere. Alla 
ridiscesa dell’etica sul terreno solido delle relazioni umane deve affiancarsi una 
risemantizzazione del termine “estetica”, da concepire ora non in senso individualistico 
bensì plurale, come principio dell’uscita dell’io da se stesso, della sua apertura all’altro. 
Tale significato può in qualche modo essere estrapolato proprio dal riferimento 
percettivo e sensoriale presente nel termine greco aisthesis, un riferimento da intendere 
nel senso dell’alterazione, anch’essa percettiva e sensoriale, di una soggettività 
altrimenti arroccata nell’autoreferenzialità astratta della propria coscienza.  
Il contatto con altre culture, con altri sistemi di valori, l’esperienza dell’estraneo 
resa possibile dall’intensificazione dei flussi propria dello scenario globale, 
consentirebbero in quest’ottica di intaccare l’identità, di aprirla alla sua sporgenza, al 
suo fuori. Non solo, ma tale contatto permetterebbe di attivare un senso morale 
concretamente universale, in cui la preoccupazione per le sorti degli altri non poggia su 
                                                                
15 Il modello di questa normatività razionale come fondamento per un imperativo categorico universale 
può essere rintracciato non solo in Kant, ma anche ad esempio nell’etica della responsabilità di Hans 
Jonas. Per quest’ultimo l’enorme estensione delle capacità tecniche dell’uomo non è stata accompagnata 
da una corrispettiva estensione del senso morale. Mentre infatti la tecnologia è in grado di provocare 
effetti su luoghi lontani e tempi futuri, e le conseguenze dell’azione umana sono sempre più imprevedibili 
e potenzialmente catastrofiche, l’etica è rimasta ancorata ai contesti locali. Solo la legislazione della 
ragione può quindi riportarla alla sua funzione di limite all’agire dell’uomo in nome di principi superiori. 
L’imperativo categorico, nell’epoca dello scatenamento delle forze tecniche, dovrà quindi essere: «agisci 
in modo che le conseguenze delle tue azioni siano compatibili con la permanenza di un’autentica vita sulla 
terra». Cfr. H. Jonas, Das Prinzip Verantwortung. Versuch einer Ethik für die technologische Zivilisation, 
Suhrkamp, Frankfurt am Main, 1979, tr. it. P. Portinaro: Il principio di responsabilità. Un'etica per la civiltà 
tecnologica, Einaudi, Torino, 1990. 
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modelli normativi, bensì trae origine da un sincero sentimento di interesse facilitato 
proprio dalla conoscenza concreta e reiterata della diversità, e che risulta spesso 
mediato, come vedremo tra poco, da esperienze propriamente estetiche. 
Come si può intuire, il punto di partenza per questa “materializzazione” dell’etica 
e per questa risemantizzazione dell’estetica è quello, postmoderno, della pluralità 
dell’identità, intesa appunto come “sostanza” in costante formazione e trasformazione, 
e capace dunque di rimettere continuamente in discussione le proprie certezze 
aprendosi all’ibridazione. Diversamente dalla maggior parte delle teorie postmoderne 
finora analizzate, tuttavia, quelle che prenderemo in considerazione in questo e nel 
prossimo paragrafo considerano la differenza interna al soggetto, analogamente al 
decostruzionismo, in un senso passivo: l’io si diversifica come effetto della varietà che 
incontra e sperimenta sul suo cammino, e non come atto volontaristico finalizzato 
all’espressione di se stesso e alla ricerca edonistica di piaceri sempre nuovi. Si tratta, 
anche qui in analogia con Nancy e Derrida, di un’identità costitutivamente in relazione, 
le cui operazioni riflessive sono finalizzate a mantenere vivo questo stato di relazionalità 
originaria, a riconoscerlo come tale evitando di ricadere nelle false certezze di 
un’identità impermeabile all’esterno. 
Se il narcisismo estetico, insomma, fa leva su un concetto di estetica inteso come 
potere creatore del soggetto, il potere del genio la cui opera è specchio della propria 
superiore coscienza artistica, l’estetica dell’apertura all’altro può essere in qualche 
modo ricondotta ai modelli “passivi” ed intersoggettivi delle teorie che postulano la 
morte dell’autore, la dimensione sociale dell’opera, il ruolo attivo del fruitore e 
dell’interprete nel delineare il senso dell’opera stessa, tutte caratteristiche che, come 
abbiamo visto, si applicano pienamente all’estetica (qui intesa come teoria delle forme 
del bello e dell’opera d’arte) decostruzionista.  
Un ulteriore esempio di questo tipo di estetica, quello forse più interessante per 
comprendere la declinazione anch’essa estetica dell’etica cosmopolita che andremo a 
sviluppare in questi paragrafi conclusivi, è quello della “estetica della ricezione”, 
espressione coniata verso la fine degli anni ’70 da Hans Robert Jauss per descrivere una 




L’estetica della ricezione parte infatti dal presupposto che il senso di un testo si 
dispieghi non solo come effetto della sua composizione, ma anche attraverso la pratica 
della sua interpretazione. Quest’ultimo è un processo di per sé mai concluso, poiché non 
si limita al tempo e al luogo in cui l’opera circola al momento della sua realizzazione, ma 
anche a quelli futuri, ognuno dei quali porta con sé un universo di aspettative, degli a 
priori sociali che influenzano il tipo di lettura che di quella specifica opera viene fatto. Il 
soggetto creatore è dunque doppiamente spossessato: da una parte egli non può non 
essere influenzato, nel momento in cui compone, dal contesto di ricezione del suo 
tempo e nel quale egli agisce. Dall’altra, la sua opera verrà continuamente riattualizzata 
nel contesti di ricezione a lui postumi, nelle epoche successive, cosicché lo stesso 
processo di composizione è come se proseguisse anche in assenza dell’autore. Per tutti 
questi motivi, Jauss individua nell’esperienza estetica il principio dell’alterazione del 
soggetto, un’esperienza che, aprendo un canale di comunicazione privilegiato tra l’io 
creatore e l’io recettore, dischiude il senso del mondo a partire dalla visuale dell’altro16.  
Come rileva Anna Mattei: «Secondo Jauss l’esperienza estetica, opponendo al pensiero 
concettuale e al suo discutibile primato la conoscenza di tipo intuitivo e sensibile 
(l’aisthesis), libera le possibilità creative e percettive degli uomini, coinvolgendoli in un 
rito non individuale ma collettivo, nel quale il godimento non è altro che la condivisione 
di un bene comune»17.  
Il carattere collettivo della pratica estetica implica necessariamente che l’opera 
d’arte si faccia gesto sociale privandosi dell’aura che, secondo autori come Adorno, le 
permetterebbe di trascendere la realtà in quanto oggetto culturalmente e moralmente 
superiore18. La dialogicità dell’opera estetica si cala allora in un universo collettivamente 
costruito, e il suo valore simbolico e di circolazione è analogo a quello degli oggetti 
culturali della società metropolitana, ovvero di artefatti che veicolano un significato 
accessibile a tutti e non solo ad una élite intellettuale. Proprio qui l’estetica della 
ricezione incrocia le teorie postmoderne che premono per la rivalutazione di un universo 
simbolico non circoscritto ai prodotti della cultura superiore, e che soprattutto si inscriva 
nel contesto massificato della società urbana.  
                                                                
16 H.R. Jauss, Estetica della ricezione, Guida, Napoli 1988, pp. 146-147 




Per Jauss, infatti, il paradigma ricettivo dell’estetica implica, nel gioco di 
interpretazioni che salta tra le varie epoche storiche, una costante interazione tra 
l’antico e il moderno. Il primo verrebbe continuamente risvegliato e riattualizzato, 
privandosi proprio del suo carattere monumentale ed auratico e valorizzando il suo 
aspetto comunicativo. Ma questa interazione virtuosa tra antico e moderno, a parere di 
Jauss, costituisce proprio l’asse portante delle estetiche metropolitane della nouveauté 
come quella di Baudelaire. Quest’ultimo dimostrerebbe infatti come, ad esempio 
nell’esperienza della moda, sia possibile disporre a piacimento del passato, facendolo 
dialogare col presente e presentandolo così in una veste inconsueta che provoca l’urto 
della novità19. La piegatura estetica che Baudelaire imprime alla modernità, e che si 
alimenta di alcuni dei principi cardine dell’estetica della ricezione, sfocia non 
causalmente nella celebrazione della società metropolitana, in cui l’estetica permea il 
paesaggio urbano ed è ormai penetrata nella quotidianità della vita delle persone, fusa 
con i prodotti ed i ritmi della civiltà industriale20. 
L’estetica della novum, quindi, rompe del tutto con le nostalgie romantiche che 
accarezzano il ritorno dell’uomo ad una pienezza naturale anteriore allo sviluppo del 
capitalismo, e che poggiano su una concezione organicistica e quasi metafisica della 
soggettività. Tutto al contrario, la poesia della civiltà metropolitana mette in moto 
un’individualità scissa, che si diversifica nel flusso caleidoscopico dei segni del paesaggio 
urbano. L’estetica della cultura priva di aura è quindi un’estetica della frammentazione 
identitaria: 
 
L’antinaturalismo di Baudelaire […] ha non soltanto dischiuso alla poesia della 
modernità l’accesso alla bellezza e tristezza, estranee alla natura, della civiltà 
metropolitana. Nello stesso tempo esso ha anche preso congedo dall’unisono 
romantico di sé e natura, dalle ‘corrispondenze’ di anima e paesaggio, ma, d’altra 
parte, con il disincanto dell’interiorità del soggetto romantico, ha anche dischiuso 
un nuovo orizzonte all’esperienza estetica. È la moltiplicazione dell’individualità 
[…]21. 
 
                                                                
19 H.R. Jauss, Estetica della ricezione, op. cit., pp. 42-60. 
20 Ibidem, pp. 73-74. 
21 Ibidem, pp. 74-75. 
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La dialogicità dell’estetica si contrappone dunque in tutto e per tutto alle 
concezioni pre-sociali della morale, ovvero a quelle teorie che, rigettando le derive 
commerciali e massificate della cultura contemporanea, sono costrette a ritrovare il 
fondamento dell’etica cosmopolita in una sfera che precede e trascende la concretezza 
dei flussi di segni e persone tipica dello scenario globale. Al contrario, la linea tracciata 
dall’estetica della ricezione è quella che lega a doppio filo la pluralità dell’identità 
(ovvero il fatto che l’io sia costitutivamente abitato da elementi di alterità), l’esperienza 
estetica intesa come contatto e percezione del diverso, l’inclusione della cultura media 
come vettore di socializzazione e l’inscrizione di questi elementi nel contesto aperto 
della folla metropolitana e dell’eterotopia spaziale globale. Si tratta inoltre di 
un’estetica-ermeneutica, poiché la passività e ricettività dell’opera sono determinate 
anche dal processo interpretativo, un processo che inizia in qualche modo già nella testa 
dell’autore, il quale non può astrarsi, nel momento della creazione, dal riferimento al 
pubblico che recepirà la sua opera, al suo universo di aspettative. 
Sono tutti elementi che possono essere ritrovati nelle teorie di matrice 
postmoderna che assumono l’estetica come tratto principale e costitutivo di un’etica 
cosmopolita. All’interno di questo filone, va messa certamente in risalto la ricerca 
portata avanti tra gli anni ’90 e i primi anni 2000 da Scott Lash e John Urry sull’influenza 
che la cultura delle immagini e dei segni tipica del tardo capitalismo ha 
progressivamente assunto nell’ottica della formazione di una soggettività relazionale, 
aperta all’incontro con gli altri. Si tratta di riflessioni scaturite del concetto di 
“cosmopolitismo estetico”, coniato proprio da Lash e Urry per descrivere la nuova 
sensibilità morale dell’epoca post-industriale e globale. Un cosmopolitismo, come si può 
già intuire, che non si alimenta di alcun modello astratto, normativo, pre-sociale, ma che 
fa leva piuttosto sul dato di fatto della crescente interazione tra culture mediata dai 
prodotti dell’industria culturale e favorita dalla circolazione ormai globale dei segni e 
delle immagini della civiltà tardo capitalista.  
Nel lavoro condotto da Lash e Urry negli anni ‘9022, tutte queste tendenze 
venivano associate non solo al capitalismo post-industriale, ma anche alla cultura 
                                                                
22 Ma iniziato già nel 1987 con la pubblicazione del volume The End of Organized Capitalism, op. cit. 
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postmoderna23, di cui del resto proprio Lash era stato attento studioso già alcuni anni 
prima24. In Economies of Signs and Space, i due sociologi sottolineano come il 
bombardamento di artefatti culturali e la circolazione incontrollata di immagini tendano 
a spogliare di materialità e di significato gli oggetti, il cui valore-segno assume 
un’importanza assai maggiore rispetto al valore d’uso. Queste argomentazioni, tipiche 
della critica neomarxista alla società dei consumi e alla postmodernità, non conducono 
però Lash e Urry alle conclusioni apocalittiche di autori come Baudrillard. Per i due 
sociologi anglosassoni infatti l’economia dei segni non determina necessariamente la 
sparizione della realtà e il corrispettivo svuotamento di una soggettività ridotta alla 
ricezione passiva di stimoli. Proprio la proliferazione semiotica e figurale del paesaggio 
post-capitalistico e postmoderno permetterebbe piuttosto la costituzione di nuove 
forme di riflessività individuale, di consapevolezza soggettiva, rinnovate capacità di 
giudizio critico. 
La de-tradizionalizzazione, infatti, ha aperto spazi di autonomia senza 
precedenti. Ora l’individuo naviga liberamente in una realtà caricata esteticamente dalla 
circolazione di oggetti che si caratterizzano per la loro componente visiva e figurale, di 
immagini diffuse dalle nuove tecnologie elettroniche ed informatiche. In tale scenario, 
può svilupparsi una forma di riflessività che Lash e Urry definiscono “estetica”, e che si 
contrappone alla riflessività cognitiva tipica della razionalità moderna cartesiana e 
illuministica. Ciò che differenzia le due modalità di riflessività è il fatto che, mentre quella 
cognitiva è sostanzialmente disincarnata, basata cioè sul monitoraggio che il soggetto 
pensante attua su se stesso, sul proprio corpo e sul mondo da una posizione di 
esteriorità, quella estetica è situata nell’universo oggettuale e nelle pratiche di sfondo 
all’interno delle quali il singolo individuo si trova ad agire. Se la riflessività cognitiva è 
una riflessività di tipo coscienzialistico, fondata su una logica binaria soggetto-oggetto e 
sul concetto di giudizio, quella estetica fa leva sull’essere-nel-mondo dell’individuo e 
sull’apparato di pre-giudizi che egli possiede in ragione del suo inserimento all’interno 
di un determinato contesto25. 
                                                                
23 Scrivono Lash e Urry sull’economia della società post-industriale: «Questa rinnovata politica economica 
è sia post-Fordista, poiché segue l’epoca della produzione e del consumo di massa, sia postmoderna» 
(Economies of Sings and Space, op. cit., p. 2, traduzione mia). 
24 Cfr. il più volte citato articolo: Discourse or figure? Postmodernism as a regime of signification. 
25 S. Lash, J. Urry, Economies of Signs and Space, op. cit.., pp. 5-6. 
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Questa distinzione tra differenti forme di riflessività era già stata trattata da Lash 
in un importante saggio contenuto nel volume uscito nel 1994 dal titolo 
Modernizzazione riflessiva26. Qui egli opponeva alla riflessività cognitiva, da lui 
ricondotta non solo a Cartesio e all’Illuminismo ma anche alle teorie di Ulrich Beck e 
Antony Giddens27, una riflessività da lui definita “ermeneutica”, che si formerebbe a 
partire da un insieme di routine e pratiche di sfondo che orientano, tra i membri di una 
medesima comunità, la condivisione di determinati significati. Anche in questo caso 
risulta centrale il carattere situato del soggetto, e il fatto che egli interpreti i significati 
che gli vengono trasmessi dai sistemi simbolici sulla base delle pre-comprensioni che 
introietta dal suo contesto di appartenenza. 
Le fondamenta di questo modello ermeneutico venivano rintracciate da Lash nel 
concetto di habitus di Pierre Bourdieu, il quale riconduceva le pratiche individuali a delle 
predisposizioni, a degli schemata intesi come a priori sociali che il soggetto 
possiederebbe in relazione alla sua griglia di appartenenze28. Si tratta appunto, in questo 
caso, di categorie non pensate, pre-riflessive, che strutturano gli orientamenti di sfondo 
e i comportamenti delle persone29. 
Lash, nel suo saggio, è interessato prevalentemente al carattere situato di questo 
tipo di riflessività, che come detto si oppone ai modelli astratti e disincarnati della 
riflessività cognitiva, ma anche ad una forma di riflessività estetica qui ancora intesa 
come immediatezza irriflessa di un io scisso e sfaccettato, incapace di raggiungere la 
dimensione comunitaria. Tuttavia, sia in Economies of Signs and Space sia nel successivo 
Another Modernity. A Different Rationality30, il sociologo americano cambia 
parzialmente prospettiva, definendo la riflessività situata come una riflessività “estetico-
ermeneutica”. L’aggiunta dell’aggettivo “estetico” è sintomatica della ridefinizione del 
concetto di essere-nel-mondo, ora non più limitato all’appartenenza ad una singola 
                                                                
26 S. Lash, La riflessività e i suoi doppi: struttura, estetica, comunità, op. cit. 
27 Autori degli altri due saggi che compongono il volume. 
28 Cfr. P. Bourdieu, La distinction. Critique sociale du jugement, Les éditions de Minuit, Paris 1979, tr. it. G. 
Viale: La distinzione. Critica sociale del gusto, Il Mulino, Bologna 2001. 
29 Nell’ottica del ragionamento di Bourdieu, che qui non ci interessa approfondire, l’habitus 
provocherebbe un’introiezione da parte degli individui della loro appartenenza di classe, che verrebbe 
percepita come naturale e non prodotta da meccanismi di sfruttamento. Ciò farebbe il gioco ci chi, 
detenendo sia il potere economico sia quello di produzione simbolica, punta a cristallizzare l’ordine sociale 
mantenendo determinate strutture di dominio. 
30 S. Lash, Another Modernity. A Different Rationality, Blackwell, Oxford 1999. 
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comunità (in una prospettiva di tipo comunitarista) bensì orientato sull’interazione tra 
il contesto di origine che struttura in un primo momento la soggettività individuale e la 
ridefinizione di questa soggettività nel contatto con altre culture. L’individualità è ora 
concepita da Lash come un sistema aperto, in potenziale trasformazione. Ciò che rende 
estetica l’ibridazione identitaria è il fatto che essa venga favorita dall’enorme quantità 
di segni e immagini provenienti da altri luoghi e con cui l’individuo non può non fare i 
conti31.  
Tutto questo conduce a parere di Lash, nel libro scritto con Urry, allo sviluppo di 
una riflessività basata sulla capacità di interpretazione del materiale simbolico 
proveniente dai vari contesti culturali, nonché sulle pratiche di orientamento all’interno 
di uno spazio globale pregno di una simbolicità visiva e figurale. La riflessività estetico-
ermeneutica presuppone dunque l’abilità di interpretare l’immagine, di assemblare la 
vasta gamma di segni che proliferano nella quotidianità dell’esistenza e di costruire 
attraverso di essi delle mappe con le quali orientarsi32.  
Come ha scritto lo stesso John Urry in un articolo pubblicato nel 2006, esiste una 
modalità di consumo visuale di un contesto a noi inizialmente estraneo (un luogo o una 
cultura), che produce un monitoraggio riflessivo basato sulla comparazione dei segni 
tipici di quel contesto con quelli del nostro luogo di origine o di ulteriori luoghi “estranei” 
con cui si entra in contatto. L’individuo, nello scenario postmoderno, globale e post-
capitalista, può quindi provare piacere dal consumo di questa economia visuale di segni, 
ma ciò veicola pratiche riflessive attraverso cui catalogare quegli stessi segni, 
paragonarli ad altri, ed essere così in grado di “leggere” la società globale e di 
orientarvisi33. 
Ciò che emerge con chiarezza da queste osservazioni, è il fatto che l’estetica non 
conduce, come nei critici del postmodernismo, all’immediatezza irriflessa, all’adesione 
a-critica a modelli imposti dall’alto, bensì diventa strumento per forme di mediazione 
riflessiva nonché per lo sviluppo di abilità interpretative. L’ambito figurale non viene qui 
demonizzato come emblema dello svuotamento delle facoltà razionali, bensì è 
                                                                
31 Di Lash, su questi temi, si veda anche: Global Culture Industry. The Mediation of Things, Polity Press, 
Cambridge 2007. 
32 S. Lash, J. Urry, Economies of Signs and Space, op. cit. p. 260.  
33 J. Urry, B. Szerszynski, Visuality, mobility and the cosmopolitan: inhabiting the world from afar, in «The 
British Journal of Sociology», 57 : 1, 2006, pp. 113-131. 
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considerato come risorsa potenzialmente positiva che può portare, in ultima analisi, ad 
un’assimilazione emozionale e concreta (e non freddamente razionale ed astratta) del 
materiale proveniente da altre culture. La componente emotiva non suscita un’adesione 
organica e tribale (come nelle comunità descritte da Maffesoli), bensì un interesse che 
è allo stesso tempo spontaneo e riflessivamente mediato.  
Lash e Urry tentano quindi prefigurare una soggettività situata nella comunità-
mondo, un essere-con non circoscritto e limitato al contesto di origine dell’io. Lo 
scenario globale diventa il ground che si contrappone alle astrazioni razionalistiche delle 
teorie che concepiscono un’individualità disincarnata che accede ad un’etica 
cosmopolita solo per via normativa. Non a caso Lash definisce il ground come ciò che 
conferisce una dimensione ontologica alla soggettività34, chiarendo ancora una volta 
come un’estetica che voglia porsi a fondamento dell’etica debba assumere (come nel 
caso del decostruzionismo) l’ontologia stessa come termine medio, debba configurarsi 
cioè come estetica ontologica, estetica della percezione, del contatto concreto con 
l’altro, e porsi agli antipodi rispetto alle morali aprioristiche e pre-sociali.  
Come detto, l’elemento estetico si integra in Lash con quello ermeneutico. Ciò 
significa che non viene del tutto rigettata la prospettiva comunitarista di autori come 
Taylor e MacIntyre, che ricercano le fonti morali del sé nell’apparato di valori e pratiche 
che caratterizzano la comunità di origine dell’individuo. Lash e Urry, a questo proposito, 
parlano di “aggregazioni simboliche”: qui il simbolo indica il substrato immaginale e 
mitico che fa di un luogo e di una comunità un terreno di aggregazione ed identificazione 
per i suoi membri35.  
Questa prospettiva comunitaristico-romantica deve però armonizzarsi, 
nell’epoca dei flussi globali, con una diversa fonte morale del sé, quella estetico-
allegorica legata all’identificazione non con un simbolo comune, bensì con l’ordine 
oggettivo, una mimesis col sistema-mondo di cui il soggetto ormai non può non far parte 
e dal quale non ha più la possibilità di astrarsi. L’identità, inizialmente formatasi 
all’interno di una specifica comunità, deve quindi rimettersi continuamente in 
discussione ed approcciarsi in modo riflessivo ed ermeneutico ai segni estetici e al 
contatto con la diversità. La riflessività estetica riconfigura quindi il senso morale nel 
                                                                
34 S. Lash, Another Modernity. A Different Rationality, op. cit., pp. 197-198. 
35 S. Lash, J. Urry, Economies of Signs and Space, op. cit., p. 51. 
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contesto dell’eterotopia spaziale globale, e tale processo è di matrice prettamente 
postmoderna:  
 
Il […] simbolo della tradizione romantica ed espressivistica, con il suo richiamo alla 
natura, la sua non-separazione di forma e contenuto […], è il fondamento dei 
movimenti Verdi e comunitari nel contesto della cultura politica del capitalismo 
post-organizzato. La seconda modalità, quella allegorica, corrisponde a una forza 
molto meno strutturata, il cui impulso è di tipo anarchico. Non presta attenzione 
all’unità rurale, quanto piuttosto alla complessità urbana. La sua utopia è una 
‘eterotopia’. È molto più globale che locale, ma la sua globalità non è, come quella 
dell’Illuminismo, radicale, emancipatoria, bensì cosmopolita. Essa non va alla 
ricerca di nostalgie rurali, né delle metanarrative illuministiche, bensì del 
cambiamento continuo. La sua modalità di esistenza spaziale è quella dello spazio 
pubblico invece che quella della privatezza del luogo messa in risalto dal simbolo. 
Eppure il suo spazio pubblico non è quello della razionalità discorsiva e 
comunicativa dell’Illuminismo, ma quello della comunicazione figurale di un 
Benjamin o di un Baudelaire. […] Il nostro punto di vista è che solo nella tarda 
modernità (o postmodernità) questa riflessività estetica cominci a pervadere i 
processi sociali. Ovvero, sebbene arte e letteratura diventino riflessive nel senso 
dell’autoreferenzialità con l’avvento del modernismo verso la fine del 
diciannovesimo secolo, la riflessività estetica intesa nei termini dell’allegoria e del 
simbolo come fonti della soggettività nella vita quotidiana è un fenomeno del tardo 
ventesimo secolo36. 
 
L’elemento simbolico e quello allegorico convivono quindi nella riflessività 
estetica, ma l’approdo di questa riflessività resta di tipo cosmopolita, come confermano 
Lash e Urry affermando che essa corrisponde alle nozioni di eterotopia spaziale che 
stavano prendendo forma già nella modernità, e nello specifico nell’opera di autori 
come Baudelaire e Simmel37. Ovviamente nella postmodernità i processi di de-
territorializzazione si intensificano, e l’estetizzazione del sociale diventa quanto mai 
attuale e concreta. Ciò è causato dall’aumentata mobilità nonché dall’approdo allo 
                                                                
36 Ibidem, p. 54. 
37 Ibidem, p. 32. 
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stadio mediatico dello sviluppo tecnologico. Entrambe le dinamiche facilitano 
enormemente il contatto tra le culture, la possibilità di conoscere ciò che prima risultava 
ignoto. Ciò risulta spesso mediato da ciò che Lash e Urry definiscono “sistemi esperti 
estetici” quali i film, la televisione, ma anche appunto dall’esperienza del viaggio38.  
In quest’ottica, il fenomeno del turismo andrà in qualche modo riqualificato: non 
necessariamente, infatti, il turista si presenta come un consumatore pigro e passivo dei 
luoghi che visita, emblema della “commercializzazione” e massificazione della 
soggettività globale. L’esperienza turistica può invece incrementare le attitudini 
associate alla riflessività estetica come quelle richiamate da Urry e legate alla capacità 
di mappare, confrontare e interpretare visivamente luoghi e contesti inconsueti39. Nella 
postmodernità, del resto, l’aumento esponenziale della mobilità porta paradossalmente 
alla “fine del turismo” o al “post-turismo”: ciò significa che non si è turisti solo 
viaggiando, ma anche sperimentando la mobilità simulata davanti ad uno schermo 
televisivo, in un museo, leggendo un libro che ci parla di una cultura a noi poco 
conosciuta40. 
I mezzi di comunicazione e i prodotti estetici possono quindi diventare vettori di 
un interesse verso le altre culture anch’esso definibile come estetico, poiché nasce dalla 
sfera emotiva, la quale però viene attivata dalla percezione concreta dell’alterità. Siamo 
qui di fronte, come detto, alle condizioni fattuali o agli a posteriori di un’etica 
dell’estetica cosmopolitica che il decostruzionismo aveva delineato nella sua 
dimensione filosofica e teoretica. In quest’ottica, anche l’immaginazione andrà 
concepita per Lash come un’operazione allo stesso tempo affettiva e ricettiva: 
attraverso i media e gli artefatti culturali il soggetto può infatti immaginare possibilità 
alternative di esistenza e di identità, un essere “altrimenti” da ciò che è. Poiché però 
questo tipo di immaginazione è innescata da una reale conoscenza dell’altro, e non 
rimane sul piano della mera astrazione, ecco che essa si configura anche in senso 
ricettivo e non meramente espressivo: «L’unico modo per uscire da questo incessante 
produzionismo, […] è quello di rompere con l’immaginazione […] in favore di un’estetica 
                                                                
38 Ibidem, p. 54, 
39 Urry si è concentrato sul fenomeno del turismo soprattutto in: The Tourist Gaze. Leisure and Travel in 
Contemporary Societies, Sage, London 1990, tr. it. S. Camara, E. Ippoliti e A. Pizzorini: Lo sguardo del 
turista. Il tempo libero e il viaggio nelle società contemporanee, Seam, Roma 1995. 
40 S. Lash, J. Urry, Economies of Signs and Space, op. cit., pp. 257-259. 
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‘ricezionista’ della sensazione in cui la soggettività è aperta alla materialità del 
mondo»41. 
 L’immaginazione, nello scenario dell’interconnessione globale, può quindi 
diventare una pratica sociale, condizionata com’è dalla conoscenza diretta di ciò che 
pure si è portati ad immaginare. In questo senso, l’elemento emozionale che ne è alla 
base risulta riflessivamente mediato, e può infine condurre ad un interesse di natura 
morale. Alla base di tutto c’è però, come detto, la percezione cangiante che il soggetto 
ha della propria identità, il fatto cioè che le immagini trasmesse dai media e il consumo 
di prodotti culturali in generale possano condurre a volersi diversi da ciò che si è, ad 
accettare la sfida della ridefinizione identitaria tramite l’ibridazione culturale.  
Come si intuisce, siamo di fronte ad una concezione della soggettività assai 
prossima a quella del decostruzionismo, una soggettività allo stesso tempo singolare e 
plurale, abitata da elementi di alterità già nel momento della sua formazione. Non a caso 
Lash afferma di ispirarsi all’idea di comunità di Jean-Luc Nancy, ovvero una comunità 
composta da singolarità non compatte, non identiche a se stesse, aperte all’auto-
differenziazione42: «Siamo singolari solo nella misura in cui non veniamo sussunti sotto 
logica identitaria del ‘concetto’. Siamo singolari solo nella misura in cui non sussumiamo 
noi stessi all’interno dell’auto-identità»43. 
Nelle teorie e nelle analisi dei fenomeni sociali portate avanti da Lash e Urry 
ritroviamo dunque molti dei principi alla base della concezione ricezionista dell’estetica: 
una soggettività scissa e in continua formazione, l’inclusione della cultura media come 
vettore di socializzazione e superamento delle barriere, la definizione dello spazio 
globale e della varietà metropolitana come terreno ontologico del ground, della con-
divisione tra individui, una risemantizzazione del concetto di estetica in direzione del 
suo significato etimologico di percezione e sensazione, nonché come principio 
dell’apertura del soggetto al suo fuori.  
Infine, la congiunzione tra estetica della sensazione ed ermeneutica 
dell’interpretazione, ovvero la capacità di leggere visivamente e figuralmente il 
materiale culturale e farne un veicolo di comprensione della diversità. L’unione di 
                                                                
41 S. Lash, Another Modernity. A Different Rationality, op. cit, p. 238 (traduzione mia). 
42 Ibidem, p. 237. 
43 Ibidem, p. 214. 
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estetica ed ermeneutica è ciò che rende la sensazione riflessivamente mediata non 
lasciandola in balia dell’immediatezza istintuale. Tutti elementi, questi, che permettono 
di riconfigurare l’estetica postmoderna non come emblema del costruttivismo 
soggettivistico, bensì della “materialità” del contatto con l’altro. Il postmodernismo, 
quindi, proprio nel momento in cui congiunge l’estetica all’etica, può diventare un 
pensiero che recupera la dimensione di realtà occultata dalle morali astratte e 
normative. 
Questo rende chiaro in che senso Lash e Urry possano fondare l’etica globale 
sull’estetica, coniando il concetto prima richiamato di “cosmopolitismo estetico”. 
Quest’ultimo si configura come un effetto della riflessività estetica postmoderna e di 
tutte quelle dinamiche che il paesaggio globale fatto di segni e immagini tende ad 
intensificare, ovvero la mobilità reale e simulata, l’atteggiamento di apertura assunto 
dagli individui, la volontà di sperimentare identità differenti nel contatto con l’alterità44. 
Il cosmopolita estetico, sostiene Urry, è colui il quale consuma attivamente il luogo che 
visita, che è in grado di emettere giudizi estetici su oggetti e prodotti caricati 
esteticamente e semioticamente45. In un articolo del 2002 scritto assieme a Bronislaw 
Szerszynski, lo stesso Urry ha fornito un elenco riassuntivo delle predisposizioni del 
cosmopolita estetico, ovvero: 
 
 Una vasta mobilità all’interno della quale le persone hanno il diritto di 
‘viaggiare’ in maniera corporea, immaginativa e virtuale 
 La capacità di consumare molti luoghi e ambienti durante un viaggio 
 Una volontà di assumere rischi grazie ai quali è possibile incontrare l’’altro’ 
 Un’abilità di ‘mappare’ la propria società e cultura nei termini di una 
conoscenza storica e geografica, di avere delle abilità nel riflettere e 
giudicare esteticamente tra diverse nature, posti e società 
 Una apertura ad altri popoli e culture e una volontà/abilità di apprezzare 
alcuni elementi del linguaggio/cultura dell’’altro’46 
                                                                
44 S. Lash, J. Urry, Economies of Signs and Space, op. cit., p. 256.  
45 J. Urry, Consuming Places, Routledge, London 1995, p. 167. 
46 J. Urry, B. Szerszynski, Cultures of cosmopolitanism, in «The Sociological Review», 50 : 4, 2002, p. 470 




La declinazione estetica del cosmopolitismo fornita da Lash e Urry è stata 
inglobata o comunque osservata con interesse da alcuni dei maggiori sociologi della 
globalizzazione. È il caso ad esempio di John Tomlinson, che la utilizza per rafforzare la 
sua teoria di un’etica globale da costruire attraverso un cambio di sguardo dell’individuo 
sul mondo, una nuova consapevolezza riflessiva sul fatto che “non ci più sono altri”, 
anch’essa favorita dall’intensificazione dei flussi di persone, oggetti e simboli. Tomlinson 
riconosce come la capacità di “sentirsi a casa nel mondo”, e di sviluppare un senso di 
responsabilità globale anche nei confronti delle altre culture, possa essere favorita dalle 
abilità semiotiche ed estetiche individuate da Urry.  
Pur rifiutando l’equiparazione totale tra etica ed estetica, Tomlinson ritrova nel 
cosmopolitismo di Urry l’esigenza, da lui condivisa, di fondare l’etica globale su forme 
concrete di interazione tra individui. Per questo egli afferma che «è forse più probabile 
che un tale senso di responsabilità si sviluppi indirettamente da queste pratiche culturali 
popolari, e meno probabile che sia direttamente instillato da qualche astratta etica 
civica globale»47. Il carattere indiretto di questa responsabilità rimanda al fatto che 
l’interesse etico può diventare una conseguenza della presa di contatto con l’estraneo 
veicolata dai prodotti della cultura popolare, nonché dal desiderio di costruire la propria 
identità liberamente, al di fuori da imposizioni normative di struttura. In questo modo, 
afferma Tomlinson, «il coinvolgimento morale diventa […] in primo luogo un atto di 
Bildung, di autorealizzazione e non semplicemente l’espressione di un impegno 
razionale formale verso una serie di ideali e di responsabilità astratti»48.  
Nell’articolo citato poc’anzi, Szerszynski e Urry segnalano anche le potenziali 
affinità tra le loro ipotesi e quelle del principale teorico della “glocalizzazione”, ovvero 
della necessaria interazione tra globale e locale nell’ottica della costruzione di un 
cosmopolitismo virtuoso. Ci riferiamo a Ronald Robertson, che nel suo celebre 
Globalizzazione riflette su come la cosmopolitanizzazione sia un processo di 
“globalizzazione nella testa”, in cui gli individui si abituano a percepire il mondo come 
                                                                
47 J. Tomlinson, Globalization and Culture, University of Chicago Press, Chicago 1999, tr. it. G. Bettini: 
Sentirsi a casa nel mondo. La cultura come bene globale, Feltrinelli, Milano 2001, p. 232. 
48 Ibidem, p. 237. 
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un tutto, suggerendo così come l’etica globale possa nascere da un atteggiamento di 
apertura del soggetto nei confronti della diversità49. 
Va inoltre sottolineato come l’argomento del cosmopolitismo estetico venga 
utilizzato da diversi sociologi ed antropologi interessati ai fenomeni di creolizzazione e 
di sincretismo transculturale. Come osserva Featherstone, è soprattutto nell’ambito 
degli studi postcoloniali che si è registrato un interesse per la declinazione postmoderna 
dell’identità, poiché si considera possibile la mescolanza tra culture, il decentramento 
rispetto alle prospettive etnocentriche della tradizione occidentale, solo a partire da una 
sua concezione fluida e multiforme. Il concetto di complessità culturale, in quest’ottica, 
risulterebbe prettamente postmoderno, e l’associazione tra postmodernismo e post-
colonialismo da parte di autori come Spivak, Hall, Bhabha e Gilory non sarebbe affatto 
casuale50.  
La tendenza, tra gli anni ’90 e i primi anni 2000, a declinare esteticamente la 
questione del cosmopolitismo e del sincretismo transnazionale è confermata dalla 
lettura dei testi di alcuni importanti autori della costellazione post-coloniale. Arjun 
Appadurai, ad esempio, ritiene fondamentale il ruolo delle migrazioni e delle 
comunicazioni di massa nello stimolare coinvolgimenti di tipo emozionale in grado di 
riconfigurare l’etnicità come dimensione allo stesso tempo cosciente ed immaginativa. 
Analogamente a Lash e Urry, anche Appadurai ritiene che la mobilità diretta (viaggi, 
turismo) e quella simulata (documentari, notiziari, film, libri), estremamente limitate in 
epoca pre-globale, attivino oggi la curiosità verso vite potenziali che rimettono in 
discussione le certezze identitarie. Sempre più persone infatti desiderano vivere e 
lavorare al di fuori del proprio luogo di origine, non solo a causa delle maggiori 
opportunità garantite dagli spostamenti, ma anche in virtù di un autentico interesse per 
le altre culture e per l’idea complessiva di sperimentare se stessi in una cornice 
differente da quella già nota. In questo modo l’immaginario collettivo assume una 
                                                                
49 Cfr. R. Robertson, Globalization. Social Theory and Global Culture, Sage, London 1992, tr. it. A. De 
Leonibus: Globalizzazione. Teoria sociale e cultura globale, Asterios, Trieste 1999. 
50 M. Featherstone, Undoing Culture: globalization, postmodernism and identity, Sage, London 1995, tr. 




dimensione globale e non è affatto relegato al mito o all’arte, bensì diventa parte 
integrante della quotidianità dell’esistenza51. 
Così come Benedict Anderson considerava centrale il ruolo della stampa e dei 
romanzi nel processo di costruzione immaginario delle comunità nazionali52, per 
Appadurai lo stesso fenomeno si sta verificando nel mondo politico post-nazionale 
attraverso i mass media globali. Le storie che essi trasmettono stimolano la fantasia a 
partire dal racconto della realtà. Ciò permette, per l’antropologo indio-americano, di 
superare il primordialismo delle identità tribali e di accendere una curiosità emozionale 
per l’alterità. L’identità in questo modo può essere ridefinita come forma cangiante 
messa in moto dalle differenze53. 
Ciò che va evidenziato, anche in questo caso, è che l’elemento affettivo ed 
emotivo si innesta su un substrato di realtà percepita. Anche per Appadurai, quindi, 
l’immaginazione non ha a che fare con l’autoreferenzialità del soggetto, bensì con la 
presa di coscienza dell’esistenza di una realtà condivisa. L’elemento estetico, legato 
appunto alla sfera sensoriale e percettiva nonché ai prodotti della cultura di massa e ai 
mezzi di comunicazione, assume sembianze non individuali ma collettive, non irrazionali 
ma mediate e riflessive: 
 
L’idea di fantasia porta […] con sé l’inevitabile connotazione di un pensiero separato 
da progetti e azioni, e implica anche una sfumatura privata, addirittura 
individualistica. Invece l’immaginazione si accompagna a un senso di proiezione, 
come fosse il preludio a qualche forma di espressione, estetica o di altro tipo. La 
fantasia può portare all’indifferenza (poiché la sua logica è così spesso 
autoreferenziale), ma l’immaginazione, soprattutto quando è collettiva, può 
diventare l’impulso per l’azione. È l’immaginazione, nelle sue forme collettive, che 
crea le idee di vicinato e di nazione di economie morali e di regole ingiuste, di salari 
                                                                
51 A. Appadurai, Modernity at Large: Cultural Dimensions of Globalization, University of Minnesota Press, 
Minneapolis 1996, tr. it. P. Vereni: Modernità in polvere. Dimensioni culturali della globalizzazione, 
Raffaello Cortina, Milano 2012, pp. P-14. 
52 Cfr. B. Anderson, Imagined Communities. Reflections on the Origin and Spread of Nationalism, Verso, 
London-New York 1983, tr. it. M. Vignale: Comunità immaginate. Origini e fortuna dei nazionalismi, 
Manifestolibri, Roma 1996. 
53 A. Appadurai, Modernità in polvere. Dimensioni culturali della globalizzazione, op. cit., pp. 23-34. 
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più elevati e di prospettive lavorative all’estero. L’immaginazione è oggi un 
palcoscenico per l’azione, non solo per la fuga54. 
 
Ecco qui spiegato dunque come l’elemento estetico, inteso in senso collettivo, 
possa essere la fonte e il punto d’innesco di preoccupazioni morali in uno scenario 
sempre più ibrido e transculturale. Anche in questo caso l’apparato simbolico dello 
spazio globale deve favorire l’assunzione di un atteggiamento di avventura e scoperta, 
un’inclinazione anche di natura estetica a rischiare aprendo la propria identità 
all’interazione con gli estranei.  
Argomentazioni simili possono essere ritrovate nella proposta di un’etica globale 
costruita su basi conoscitive formulata da un altro importante teorico post-coloniale 
come Kwame Anthony Appiah. Quest’ultimo infatti utilizza l’argomento estetico, 
sempre inteso nell’accezione che comprende la percezione e il contatto con l’altro, per 
confutare gli approcci razionalistici delle morali prescrittive. Appiah mette in questione 
quella che definisce la “regola aurea” dell’etica globale, ovvero il precetto che afferma: 
“non fare agli altri ciò che non vorresti fosse fatto a te”. Questa formulazione, che 
presuppone l’amore per il prossimo inteso come altro generico, e che viene ripresa in 
varie declinazioni da buona parte delle teorie morali che fanno leva sulla ragione 
legislatrice e sul concetto di imperativo categorico pre-empirico, ha per Appiah il difetto 
di non considerare l’elemento relativistico e contestuale dei valori. Ciò significa che 
quello che io considero moralmente riprovevole, e che quindi non vorrei subire da parte 
di altri, non corrisponde necessariamente a ciò che è considerato riprovevole in altri 
contesti culturali. Una versione realmente cosmopolita della regola aurea deve allora 
includere la conoscenza concreta dell’apparato valoriale di coloro con cui intendo 
interagire. Solo allora sarà effettivamente possibile mettersi nei loro panni e trovare un 
punto d’incontro comune nell’ambito del comportamento etico55.  
Appiah vuole quindi ancorare il senso morale globale alla conoscenza dell’altro 
che nasce dall’abitudine al suo modo di ragionare, ai suoi costumi. L’estetica anche in 
questo caso è considerata un medium decisivo, poiché la frequentazione dell’universo 
                                                                
54 Ibidem, p. 15. 
55 K.A. Appiah, Cosmopolitanism. Ethics in a World of Strangers, Norton & Company, New York-London 




simbolico di un’altra cultura innesca una reazione allo stesso tempo emotiva e razionale 
che porta ad interessarsi a quella stessa cultura e a relativizzare il proprio punto di vista, 
astraendosi dal flusso irriflesso del pensiero causato dalle consuetudini e dal sentimento 
di appartenenza:  
 
Come diceva Faust, ‘in principio era l’atto’: molte volte ciò che ci consente di 
convivere in pace è la prassi, non i principi. Una conversazione capace di superare 
le barriere dell’identità – sia essa nazionale, religiosa o di altro tipo – richiede una 
sorta di impegno iniziale, lo sforzo di immaginazione che facciamo quando leggiamo 
un romanzo, o vediamo un film, o osserviamo un’opera d’arte che ci parla da un 
posto diverso da dove siamo noi. Così, uso la parola ‘conversazione’ non solo in 
senso letterale, ma anche per indicare il coinvolgimento, l’incontro con l’esperienza 
e le idee degli altri. Qui voglio sottolineare il ruolo dell’immaginazione: se condotto 
in maniera appropriata, l’incontro è di per se stesso un valore. La conversazione 
non deve necessariamente portare al consenso, e comunque non al consenso sui 
valori; è già sufficiente che aiuti le persone ad abituarsi l’una all’altra56. 
 
Come in Lash e Urry, si considera qui essenziale disancorare la dimensione 
ontologica del ground dal contesto locale per riarticolarla in senso globale. 
Diversamente, l’individuo si troverebbe collocato solo nella sua comunità di origine, e 
l’etica globale non potrebbe che configurarsi nei termini di un’astrazione razionale. 
Come è stato sottolineato a più riprese, quindi, gli autori che come Appiah considerano 
essenziale il processo di conoscenza dell’altro mediato dai flussi estetici si fanno 
portatori di una concezione ontologica dell’estetica stessa. Solo l’interazione tra estetica 
ed ontologia permette infatti di considerare la prima elemento strutturante di un’etica 
positivamente intersoggettiva, nonché principio dell’apertura dell’identità, del suo 
essere costitutivamente plurale e in relazione, un discorso che trova nel 
decostruzionismo i suoi a priori filosofici e nella sociologia “estetica” postmoderna la 
definizione delle sue condizioni fattuali. 
Come ultimo esempio dell’utilizzo dell’argomento estetico per la formulazione di 
un’etica globale, si può fare riferimento all’opera di Ulf Hannerz. Anche l’antropologo 
                                                                
56 Ibidem, p. 88. 
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svedese ha infatti tentato, nel corso delle sue ricerche, di inquadrare il fenomeno del 
cosmopolitismo nei termini di un atteggiamento soggettivistico di apertura all’altro, 
un’apertura che egli ha definito a più riprese di tipo “intellettuale ed estetico”. Hannerz 
ha fatto propria la prospettiva sociologica da lui ricondotta a Goffman, che ritiene la 
formazione del sé inestricabilmente connessa ai suoi coinvolgimenti sociali57, 
coniugandola con quella di antropologi come Robert Redflield e Clifford Geertz, che 
sottolineano come non esista una natura umana indipendente dalla dimensione 
culturale, di come cioè i tratti comuni agli esseri umani vengano costruiti in un processo 
di continua interazione58. Nel momento in cui tale interazione si intensifica e assume 
una dimensione globale, ecco che per Hannerz si realizzano le condizioni fattuali per fare 
dell’uomo un animale incompiuto e aperto alla ristrutturazione di se stesso grazie alla 
scoperta di un’enorme varietà di repertori culturali. Ciò configura l’atteggiamento 
cosmopolita come un’inclinazione di tipo sia emozionale sia pratico-strumentale a 
provare piacere nel nuovo e a sviluppare una confidenza ragionevole con l’altro59.  
La fusione della componente razionale e di quella emotiva, ancora una volta, 
segnala come l’apertura estetica della soggettività implichi un’elaborazione riflessiva 
della sensazione e dell’emozione, che anche Hannerz, in linea con l’argomento di Urry, 
riconduce alla capacità di mappare ed interpretare tutto ciò che viene scoperto e 
consumato soprattutto per la sua componente figurale, visiva, come un luogo o un 
artefatto culturale:  
 
Il cosmopolitismo genuino è in primo luogo un orientamento, una volontà di 
interagire con l’Altro; esso presuppone un’apertura intellettuale ed estetica verso 
esperienze culturali divergenti, una ricerca dei contrasti più che dell’uniformità. 
Trovarsi a proprio agio con più culture significa essere un aficionado, concepirle 
come prodotti culturali. Nello stesso tempo, il cosmopolitismo presuppone 
competenza, in senso generale e in senso più stretto, specialistico: si tratta della 
prontezza, dell’abilità personale nell’orientarsi nelle altre culture, ascoltando, 
                                                                
57 Hannerz esplicita la sua vicinanza a Goffman in: Exploring the City. Inquiries Toward an Urban 
Anthropology, Columbia University Press, New York 1980, tr. it. A. Meo: Esplorare la città. Antropologia 
della vita urbana, il Mulino, Bologna 1992, pp. 353-384. 
58 Hannerz richiama le teorie di Redflield e Geertz in: Transnational Connections. Culture, People, Places, 
Routledge, London-New York 1996, tr. it. R. Falcioni: La diversità culturale, il Mulino, Bologna 2001. 




guardando, intuendo e riflettendo, come pure della competenza culturale nel senso 
più stretto del termine, un’innata capacità di muoversi con destrezza in un 
particolare sistema di significati60. 
 
Anche in questo caso, dunque, l’estetica viene considerata elemento basilare 
dell’etica globale non solo per la sua relazione con l’ontologia, ma anche con 
l’ermeneutica. Si entra in relazione con l’altro perché ciò fa parte dell’inevitabilità della 
condizione globale, ma tale rapporto non è di consumo passivo, bensì di interpretazione 
attiva, riflessiva, che infine può condurre ad una preoccupazione di carattere morale. 
Le declinazioni socio-antropologiche e post-coloniali dei principi che sono alla 
base dei concetti di riflessività estetica e di cosmopolitismo estetico, chiariscono quindi 
come la trattazione postmoderna dell’identità e della cultura in termini estetizzanti 
possa condurre alla formulazione di un’etica globale non astratta, bensì strutturata a 
partire dalla realtà delle relazioni sociali. L’estetismo postmoderno, insomma, non può 
essere considerato esclusivamente un puntello al narcisismo dell’io, né una mera 
celebrazione dell’iper-coscienzialismo e del costruttivismo soggettivistici, e come nel 
caso del decostruzionismo può risultare invece funzionale al recupero di un genuino 













                                                                
60 U. Hannerz, La diversità culturale, op. cit., p. 131. 
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Negli ultimi 10-15 anni i presupposti teorici del cosmopolitismo estetico sono 
confluiti nell’elaborazione di altri due concetti che, sempre nell’ottica di un pensiero 
postmoderno, contribuiscono a piegare in chiave estetica la questione dell’etica globale. 
Il primo è quello di “cosmopolitismo critico”: con questa espressione alcuni autori di 
area anglosassone hanno tentato di definire un atteggiamento riflessivo di 
trasformazione della soggettività che permetterebbe di superare i sentimenti di 
eterofobia e gli steccati comunitari. Gerard Delanty lo ha caratterizzato nei termini di 
una tendenza verso l’auto-problematizzazione dell’identità che parte da una 
comprensione riflessiva di se stessi e del proprio posto nel mondo61. Si tratta di una sorta 
di lavoro introspettivo che però, nel contesto della mobilità aumentata e della 
comunicazione globale tardo-moderne, implica la presa di coscienza dell’enorme varietà 
di prospettive di cui si compone il sistema-mondo, e una conseguente capacità di 
relativizzare il proprio specifico punto di vista.  
La presa di contatto con l’esistenza reale e concreta di una società globale, in 
quest’ottica, si innesta sui meccanismi auto-riflessivi piegando la soggettività verso il suo 
fuori, poiché l’individuo comincia ad avvertire in maniera crescente l’assenza di una 
fondazione solida della propria identità individuale e sociale, percependo un senso di 
incompletezza che lo spinge verso la ricerca dell’altro62. Se Delanty ritiene il 
cosmopolitismo critico una filiazione della tendenza moderna all’auto-
problematizzazione del sé innestata nell’universo materiale e culturale della società 
globale, Bryan Turner lo considera invece un atteggiamento tipicamente postmoderno. 
Il sociologo britannico sostiene infatti che l’auto-problematizzazione riflessiva può 
condurre ad un’etica cosmopolita solo come conseguenza dell’insieme di relazioni 
leggere tipiche dello scenario postmoderno, ovvero quelle favorite dai networks 
                                                                
61 G. Delanty, The cosmopolitan imagination: critical cosmopolitanism and social theory, in «The British 
Journal of Sociology», 1 : 57, 2006, p. 35. 
62 Ibidem, p. 38. 
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elettronici e da tutti i mezzi di comunicazione che danno vita a rapporti fugaci ma 
continui, in cui l’esperienza della diversità diventa costitutiva del vivere quotidiano63. 
La realtà della cultura popolare postmoderna e del sistema di comunicazione 
della società di massa globale costituisce allora per Turner un mezzo fondamentale per 
favorire lo sviluppo di una mentalità cosmopolita. Questa si caratterizza nei termini di 
un atteggiamento di ironia, comprensione delle altre culture, distanza intellettuale dalla 
propria, scettiscismo nei confronti delle grandi narrazioni moderne64. La componente 
emozionale non risulta affatto assente in questo meccanismo introspettivo di 
relativizzazione, ma essa si caratterizza come emozione controllata che non porta ad 
un’adesione di tipo organico, bensì conserva una distanza riflessiva. Un’affettività che 
risulta mediata proprio a causa della relazionalità leggera e multiforme della società dei 
networks elettronici, e che può infine condurre ad un coinvolgimento intellettualmente 
filtrato, e quindi veicolo di autentico interesse morale per l’altro: 
 
L’immagine dell’intellettuale moderno come eroe rivoluzionario, impegnato con 
passione per cause sociali e politiche, potrebbe risultare poco rilevante nel contesto 
di una cultura globale frammentata e diversificata. L’interesse intellettuale per le 
altre culture potrebbe attingere a un differente apparato di metafore, […] in cui 
l’analista neutrale deve ascoltare con attenzione ciò che l’altro ha da dire. La 
risposta morale al dolore altrui potrebbe non richiedere passione quanto piuttosto 
attenzione e un coinvolgimento emozionale controllato65. 
 
Il cosmopolitismo critico, dunque, condivide con la teoria del cosmopolitismo 
estetico il focus su una sfera emozionale riflessivamente filtrata come medium per una 
comprensione della diversità e per lo sviluppo un’etica cosmopolita, nonché l’idea che 
                                                                
63 B. Turner, Cosmopolitan Virtue, Globalization and Patriotism, in «Theory, Culture &  Society», 19 : 1-2, 
2002, p. 59. 
64 Ibidem, p. 57. Turner ha associato questo atteggiamento all’esperienza dell’esilio, attraverso la quale 
sarebbe possibile raggiungere una forma di «distacco stoico» dalla propria cultura di origine ed 
«abbracciare l’intera umanità». Cfr. B. Turner, Edward Said and the Exilic Ethic. On Being Out of Place, in 
«Theory, Culture & Society», 17 : 6, 2000, pp. 125-129. 
65 B. Turner, Cosmopolitan Virtue, Globalization and Patriotism, p. 59 (traduzione mia). Di Turner, su questi 
temi, si veda anche: Cosmopolitan Virtue: On Religion in a Global Age, in «European Journal of Social 
Theory», 4 : 2, 2001, pp. 131-152; Righs and Virtues. Political Essays on Citizenship and Social Justice, 
Bardwell Press, Oxford 2008; Religion and Modern Society. Citizenship, Secularization and the State, 
Cambridge University Press, Cambridge 2011. 
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l’identità non possa sottrarsi alla dinamica dei flussi transnazionali arrivando così a 
ridefinirsi nel contesto dell’eterotopia spaziale e della folla globale. Come per il 
cosmopolitismo estetico, tutto ciò diventa funzionale a costruire il senso morale a 
partire dalla concretezza dei processi e dei coinvolgimenti emotivi, rifuggendo le etiche 
astratte e normative. 
Le tesi del cosmopolitismo estetico sono state inglobate in maniera ancora più 
diretta nell’elaborazione, da parte di alcuni sociologi della cultura, del concetto di “sfera 
pubblica estetica”. 
L’espressione richiama immediatamente il potenziale valore etico e politico delle 
produzioni culturali popolari e di tutto quell’universo simbolico che mobilita 
principalmente l’affettività e i sentimenti. Si tratta di un ambito che viene spesso 
considerato afferente alla sfera privata, poiché funzionale alla soddisfazione di piaceri 
che hanno a che fare con il divertimento, l’intrattenimento, mentre l’accesso alla 
dimensione pubblica richiederebbe forme di elevazione cognitiva e razionale che 
permettono all’io di staccarsi dall’immediatezza dei suoi bisogni. Per concepirsi come 
esseri sociali, insomma, sarebbe necessario rinunciare in qualche modo alla propria 
individualità desiderante, e ciò risulterebbe possibile solo attraverso la mediazione di 
oggetti e sistemi simbolici che mobilitano la sfera cognitivo-razionale. 
Come è stato più volte evidenziato nel corso di questo lavoro, il postmodernismo 
rivaluta invece in tutto e per tutto le produzioni della cultura popolare. Nell’ambito del 
concetto di “sfera pubblica estetica”, ciò è funzionale a sottolineare come il sé 
“pubblico”, interessato a questioni che non riguardano esclusivamente la propria nicchia 
personale e dunque positivamente coinvolto dalle problematiche degli altri, possa 
formarsi proprio a partire dalla mediazione di oggetti e simboli della cultura di massa e 
dall’affettività sociale che essi contribuiscono a sviluppare. Ancora una volta, risulta 
centrale l’idea che la componente estetico-sensitiva di un oggetto o di un simbolo 
stimolino un’affettività riflessivamente mediata, che consenta di mettere in relazione gli 
individui mantenendo però una distanza, evitando cioè che la relazione stessa si 
trasformi in identificazione e nella cancellazione delle differenze. 
L’universo oggettuale della sfera pubblica estetica è allora quello che si manifesta 
in alcuni fenomeni tipici della cultura popolare postmoderna come quello del consumo. 
Esso può essere interpretato non solo come pratica individuale fondata su un 
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soddisfacimento di desideri sfrenati ed illimitati di individui manipolati dal sistema, ma 
anche come processo in grado di risvegliare le inclinazioni sociali delle persone. Alla base 
vi è la necessità di concepisce l’apparato di oggetti consumati come mezzo di 
trasmissione di informazioni sul mondo e sulle culture che lo abitano. Diversi autori, pur 
non chiudendo gli occhi sulla dimensione mercificata ed omologante del consumo 
stesso, hanno però sottolineato come l’acquisto di prodotti possa includere un elevato 
valore di relazione di natura anche morale, come testimonia ad esempio il fenomeno 
del consumo equo e solidale66.  
Proprio la carica estetica degli oggetti di consumo, in quest’ottica, «riduce il 
piano della ragione strumentale. Altri piani di ragione, come la ragione dei sentimenti, 
quella della fede e quella estetica […], riacquistano diritto di cittadinanza»67. Ciò non 
conduce necessariamente, come per Maffesoli, al sentimentalismo organicistico dei 
raduni tribali nei centri commerciali, in cui il soggetto perderebbe la propria identità 
fondendosi nel gruppo. La ragione estetica può infatti risultare propedeutica ad una 
volontà di conoscenza di ciò che ci è inizialmente estraneo, mediata appunto dagli 
oggetti di consumo. Ciò non annulla la distanza tra il sé e l’altro, bensì mette in relazione, 
spinge alla frequentazione della diversità e permette, anche in questo caso, di 
relativizzare la propria posizione nel mondo: 
 
Mentre la letteratura sul consumo continua a parlare di acquisti compulsivi, la 
gente quando fa shopping ha imparato o sta imparando a considerare fra i fattori 
da mettere sul tavolo per il perfezionamento della scelta, il suo rapporto con la 
natura, con l’ambiente, con gli animali, con i suoi simili, con il suo corpo, con i suoi 
familiari, con le sue convinzioni politiche ed umanitarie nel senso più esteso del 
termine. Il disegno al quale questo puzzle variegato e complesso aspira è la 
costruzione di un progetto di felicità, che si può interpretare come il superamento 
                                                                
66 Si veda almeno: P. Parmiggiani, Consumatori alla ricerca di sé. Percorsi di identità e pratiche di consumo, 
FrancoAngeli, Milano 2001; G. Fabris, Il nuovo consumatore verso il postmoderno, FrancoAngeli, Milano 
2003; E. Di Nallo, Quale marketing per la società complessa, FrancoAngeli, Milano 2003; R. Paltrinieri, 
Consumi e globalizzazione, Carocci, Roma 2004; B. Cova, Une pensée méridienne du marketing ? 
Prospective pour un marketing méditerranéen, in « Cahier de Recherche », 2004, 
www.visionnarymarketing.com/articles/cova/marketingmeridien1.html 
67 E. Di Nallo, Cum sumo: alla ricerca di nuovi quadri interpretativi per lo studio del consumo nella società 




della ricerca del piacere singolo a vantaggio di un’integrazione di piaceri, nella quale 
gioca uno sforzo di autoregolamentazione. L’autolimitazione è vissuta all’insegna 
non della mortificazione, ma della felicità. La felicità è una dimensione che supera 
l’immediato e si muove su più piani compositi, fra i quali è contemplata anche 
l’interazione con gli altri e con il mondo68. 
 
Attraverso il consumo è dunque possibile una “personalizzazione plurale” del sé, 
ovvero una concezione della propria identità come progetto sociale, in cui la ricerca del 
piacere non scompare ma assume forme riflessive ed eterodirette. La presenza di 
prodotti di culture differenti, rende quindi i luoghi del consumo (perlomeno quelli non 
schiacciati su uno standard mercificato che annulla le specificità e le differenze) 
potenziali melting pot e occasioni di «creolizzazione, crocevia di culture»69. Essi possono 
quindi assumere il rilievo di autentici spazi pubblici che veicolano un interesse non 
esclusivamente privatistico, e rientrare nella definizione di “sfera pubblica estetica” 
elaborata a partire dalla metà degli anni 2000 nell’ambito della sociologia della cultura.  
Paul Jones la definisce come una sfera che «include tutte le forme di produzione 
estetico-culturale – e la loro discussione critica – le cui condizioni di composizione sono 
sufficienti per permettere di articolare forme di dissenso e di sostegno»70. Jones, come 
altri studiosi che rimarcano la dimensione pubblica della comunicazione affettivamente 
mediata71, fa riferimento alla ricostruzione di Jürgen Habermas sul ruolo rivestito dalle 
discussioni sulla letteratura e l’arte nelle coffee houses delle città inglesi del XVII secolo 
per la successiva nascita di una sfera pubblica politica72. Habermas evidenziava 
l’importanza del confronto critico sul gusto e sul bello per la formazione di una 
soggettività dialogante, aperta all’ascolto dell’altro e conseguentemente proiettata in 
una dimensione non esclusivamente privatistica. Tutte processi inquadrabili nel 
                                                                
68 Ibidem, p. 26. 
69 L. Bovone, Consumi urbani. La circolarità produzione-consumo in un quartiere culturale, in Cum Sumo. 
Prospettive di analisi del consumo nella società globale, op. cit., p. 85. L’autrice riprende queste definizioni 
da: U. Hannerz, La diversità culturale, op. cit. 
70 P. Jones, Beyond the Semantic ‘Big Bang’. Cultural Sociology and an Aesthetic Public Sphere, in «Cultural 
Sociology», 1 : 1, 2007, p. 88 (traduzione mia). 
71 Nell’articolo citato, Jones riprende la definizione di “sfera pubblica estetica” da Ron Jacobs e dal suo: 
American Television as a Global Public Sphere, paper presentato al Congress of International Sociological 
Association, Durban, luglio 2006. 
72 Cfr. J. Habermas, Strukturwandel der Öffentlichkeit. Untersuchungen zu einer Kategorie der bürgerlichen 
Gesellschaft (Habil.), Neuwied 1962, tr. it. A. Illuminati, F. Masini e W. Perretta: Storia e critica 
dell'opinione pubblica, Laterza, Bari 1971. 
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contesto della razionalizzazione della cultura, passaggio essenziale, per il filosofo e 
sociologo tedesco, nell’ottica dell’istituzionalizzazione della sfera pubblica.  
Ciò che Habermas definiva “sfera pubblica letteraria”, a parere di Jim McGuigan 
è stato colpevolmente trascurato dagli studi recenti sul concetto di sfera pubblica, 
concentrati in maniera eccessiva sulla dimensione cognitivo-razionale a scapito di quella 
affettiva ed emozionale. Quest’ultima, nella società globale e tardo capitalista, non può 
più essere confinata all’ambito artistico-letterario, ma deve includere anche gli artefatti 
della cultura popolare, la cui funzione può essere di tipo educativo e non limitarsi al 
mero intrattenimento 73. Ciò vale non solo per prodotti immediatamente riferibili alla 
sfera ludico-emozionale, ma anche per la trasmissione di notizie tramite giornali e 
riviste. Troppo spesso, per McGuigan, si tende infatti a dimenticare come anche queste 
forme comunicative contengano elementi riconducibili all’affettività, e di come quindi 
la loro analisi non possa limitarsi all’ambito puramente razionale, come tendono a fare 
gli studiosi habermassiani74.  
Ciò significa, in altri termini, che non si può ridurre l’impegno nella sfera pubblica 
ad un interesse di tipo esclusivamente cognitivo, poiché spesso è proprio la componente 
emozionale di una notizia a stimolare l’attenzione per le sorti altrui, così come le 
immagini della vita buona possono essere mediate dai discorsi del media popolari. La 
comunicazione affettiva in questo modo può aiutare le persone ad affrontare 
riflessivamente delle problematiche che vanno al di là della propria sfera personale, ma 
che necessitano di un iniziale punto di contatto con questa per non risultare 
eccessivamente astratte e lontane: «[…] un impegno popolare appassionato in qualcosa 
come una sfera pubblica, si determina molto spesso in una modalità affettiva, legata 
all’immediatezza delle preoccupazioni quotidiane, piuttosto che nella modalità cognitiva 
generalmente associata ad un sistema remoto ed apparentemente imperscrutabile e 
incontrollabile»75. 
La cultura popolare, in quest’ottica, può conferire uno spessore emotivo ai 
processi riflessivi o, ribaltando i termini della questione, può essere il terreno in cui le 
                                                                
73 J. McGuigan, The cultural public sphere, in «European Journal of Cultural Studies», 8 : 4, 2005, pp. 427-
433. 
74 McGuigan si rifà ad alcune tesi del libro di Peter Dahlgren: Television and the Public Sphere. Citizenship, 
Democracy and the Media, Sage, London 1995. 
75 J. McGuigan, The cultural public sphere, op. cit., p. 435 (traduzione mia). 
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emozioni assumono anche una profondità riflessiva. Tutto questo va chiaramente a 
braccetto con il problema dell’etica globale, poiché ha come fine ultimo quello di 
concepire il cosmopolitismo non come un regime di rappresentazione, bensì come una 
realtà vissuta da tutti nella concretezza della vita quotidiana, come qualcosa che 
interessa tutti non esclusivamente nei termini di un dover-essere. 
La connessione tra sfera pubblica estetica e cosmopolitismo estetico è stata 
allora resa esplicita, negli ultimi anni, da diversi studiosi. In un libro del 2012, Nikos 
Papastergiadis ha fornito un resoconto dettagliato di progetti artistici che, favorendo la 
conoscenza delle altre culture, hanno permesso la diffusione di un atteggiamento di 
apertura all’altro che egli definisce appunto un “cosmopolitismo estetico”76. La stessa 
prospettiva è stata adottata da Monica Sassatelli, che ha utilizzato l’espressione 
“cosmopolitismo estetico” riferendosi alla penetrazione della diversità culturale per 
mezzo delle esposizioni nei musei e dei festival popolari. Per Sassatelli è fondamentale 
rimarcare come questi luoghi ed eventi configurino uno «spazio pubblico estetico» in 
cui il termine estetica si declina nel suo significato etimologico. Le esibizioni, i musei e i 
festival permettono infatti di percepire la differenza culturale e di avvertire la 
dimensione di alterità presente nella propria identità77. 
Lo spazio pubblico estetico, in quest’ottica, può diventare quello globale, e 
l’estetica così concepita può smascherare la falsa opposizione tra razionalità (cognitiva) 
ed irrazionalità (emozionale), così come la conseguente ed altrettanto falsa opposizione 
tra estetica ed etica: 
 
In un’ampia letteratura, […] il capitalismo ‘estetico’ o ‘culturale’ illumina sul perché 
il cosmopolitismo in generale è considerato più un ideale di sviluppo razionale che 
un’espressione vissuta. Ciò rivela il persistente discredito di ciò che è estetico o 
culturale nel senso dell’’oltre’ l’aspetto cognitivo e razionale, ovvero ciò che 
afferisce all’esperienza sensibile (il significato etimologico di estetica). Il non-
razionale viene quindi considerato equivalente all’irrazionale (allo stesso modo in 
cui l’estetico come non-etico diventa a-etico)78.  
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Le teorie prese in considerazione negli ultimi due capitoli chiariscono perché non 
sia possibile ridurre l’etica postmoderna ad una estetizzazione della soggettività di 
stampo individualistico e narcisistico. Nel corso di questo lavoro, abbiamo cercato di 
evidenziare i differenti significati che può assumere il termine “estetica” nella sua 
relazione con i processi di soggettivazione e con una morale di impronta postmoderna. 
Essi rimandano anche alle diverse modalità in cui è possibile declinare il riferimento 
etimologico contenuto nella parola greca aisthesis alla sfera percettiva e sensoriale.  
Alcuni autori ne accentuano l’elemento emozionale, enfatizzano cioè la 
liberazione di un desiderio privo di mediazioni riflessive, assumono una prospettiva in 
cui l’intersoggettività viene o scarsamente messa a tema (è il caso di Lyotard), o 
eccessivamente caricata in senso organico, fusionale (come avviene in Maffesoli). Da 
questo punto di vista, il postmodernismo rischia sempre di scivolare in un creazionismo 
estetico che richiama le teorie del Decadentismo tardo ottocentesco e che fa proprio il 
senso deteriore dell’estetica del novum, quello cioè di una ricerca narcisistica di piaceri 
funzionali all’ingrossamento dell’io. Ciò rischia di accentuarsi in uno scenario, quello 
tardo moderno e globale, in cui il soggetto gode di una libertà mai sperimentata in 
precedenza, si è affrancato da vincoli di struttura e di appartenenza e, come sostiene 
Rorty, è quindi in grado di crearsi e di fare della propria vita un’opera d’arte. 
In tutti questi casi, la parola “estetica” assume un significato attivistico, in cui 
l’elemento sensoriale rimanda alle possibilità auto-espansive del sé. L’emozione, in 
quest’ottica, è in qualche modo autoreferenziale, funzionale ad arricchire il mondo 
esperienziale dell’io per permettergli di sperimentarsi in maniere sempre differenti, per 
non costringerlo ad essere sempre lo stesso. Un’etica dell’estetica postmoderna con 
queste caratteristiche conferma il giudizio dei critici che ritengono il secondo termine la 
causa della sparizione del primo. L’etica post-metafisica, se concepita in senso 
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meramente creazionistico, può infatti cancellare qualsiasi preoccupazione per la sorte 
altrui e per la costruzione di uno spazio positivamente intersoggettivo.  
La necessità di non fondare la teoria morale su un codice, su delle norme, è del 
resto tipica di un pensiero, quello postmoderno, che non può accettare l’approccio 
razionalistico ed universalistico proprio del Moderno. Ciò vale appunto anche per l’etica, 
che coerentemente con i presupposti del postmodernismo filosofico deve essere 
concepita da una prospettiva esistenziale, extra-strutturale, a partire cioè dal senso 
morale dei singoli, e non dall’astrazione di un imperativo categorico formulato da una 
ragione legislatrice.  
E tuttavia, come abbiamo sottolineato nel corso del lavoro, in tanta teoria 
postmoderna l’opposizione tra estetico-emozionale e razionale-cognitivo si pone in 
termini eccessivamente manichei: il secondo è considerato infatti la gabbia che imbriglia 
l’attivismo creatore dei singoli e la libera ricerca della soddisfazione dei loro desideri. 
Quando questo ragionamento viene trasposto sul piano morale, non può che scaturirne 
una legittimazione dell’edonismo soggettivistico, ed ecco che l’etico, l’intersoggettivo, 
perdendo il loro ancoraggio al normativo, vengono a smarrirsi del tutto.  
Le critiche mosse al postmodernismo a partire dagli anni ’60-’70, secondo il 
nostro punto di vista, colgono allora nel segno nell’identificare questo paradigma 
filosofico e culturale con l’affermazione di una sfera estetica che, come nella teoria dei 
tre stadi di vita di Kierkegaard, si pone in totale contrapposizione rispetto a quella etica, 
un’estetica che soppianta l’etica proprio nella misura in cui diventa essa stessa 
l’elemento cardine di una moralità post-metafisica e post-normativa. L’io celebrato dal 
pensiero postmoderno, in quest’ottica, può essere a ragione associato all’individuo 
estetico di Aut-aut, e altrettanto a ragione si può affermare che la piegatura estetica del 
postmodernismo sia espressione di un iper-costruttivismo in cui il soggetto non 
percepisce i confini tra sé e la realtà. 
Come è stato notato a proposito del Don Giovanni di Kierkegaard, infatti, la 
scissione identitaria dell’esteta, concepita in termini meramente attivistici, auto-
espansivi, è sintomatica di un desiderio di infinitizzazione. La volontà di ricominciare 
ogni volta da zero, di cambiare identità a seconda delle circostanze, rappresenta 
l’illusione di poter rendere eterno il singolo momento, in quanto staccato da quelli che 
lo precedono e da quelli che lo seguono. L’assenza di un progetto di vita coerente, 
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insomma, è un mezzo subdolo di cui l’io può dotarsi per evitare la fatica di costruire la 
propria esistenza all’interno di una realtà condivisa con gli altri, e per evitare allo stesso 
tempo che il non-io (inteso come universo ontologico, materiale-oggettuale, e come 
universo etico, legato cioè alla presenza degli altri nel mondo) disturbi il suo narcisismo 
richiamandolo alla dimensione finita e limitata del suo essere. 
L’etica dell’estetica, insomma, nel momento in cui è concepita in questo senso 
attivistico ed espressivo, diventa una sorta di trasposizione nell’ambito della teoria 
morale di quell’iper-costruttivismo soggettivistico che viene spesso imputato al 
postmodernismo. La filosofia postmoderna, a parere di alcuni studiosi, riduce infatti 
l’oggettività della realtà ad un gioco ermeneutico in cui tutti i punti di vista hanno uguale 
rilevanza, e in cui è impossibile adottare criteri che stabiliscano la maggiore validità 
dell’uno rispetto all’altro. Il postmodernismo seguirebbe insomma la deriva ultra-
relativistica per la quale non esistono fatti, ma solo interpretazioni.  
Dal punto di vista teoretico, ciò si tradurrebbe in una estremizzazione del 
trascendentalismo kantiano, che considera inaccessibile la cosa in sé e ritiene lecito 
interrogare soltanto le condizioni di possibilità della conoscenza. Corollario di questa 
impostazione sarebbe l’assunto per cui la realtà è sempre da intendere come 
costruzione sociale. Nell’epoca delle nuove tecnologie e nel contesto della circolazione 
incontrollata di immagini e informazioni veicolate dai media, la costruzione sociale del 
reale sarebbe poi pressoché monopolizzata dai sistemi di potere, che mirano proprio a 
produrre una narrazione funzionale ai loro scopi, del resto impossibile confutare se è 
vero, come già preconizzava Baudrillard, che nell’allucinazione estetica della cultura 
fattasi immagine non esistono che simulacri. 
Maurizio Ferraris, nei testi già richiamati, ha appunto sostenuto come tutti questi 
pregiudizi costruttivistici siano riconducibili alla svolta postmoderna della filosofia 
occidentale: dal prospettivismo nietzschiano, al pensiero debole di Vattimo, al binomio 
sapere-potere postulato da Foucault, fino all’iper-testualismo della prima filosofia 
derridiana, il postmodernismo avrebbe contribuito in vari modi a svuotare la realtà 
oggettiva, sostituendo all’essere-nel-mondo del soggetto le sue pretese di essere il 
mondo.  
L’etica dell’estetica (sempre intesa nella sua accezione attivistica ed espressiva), 
può rappresentare a nostro parere il corrispettivo morale dell’iper-costruttivismo 
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postmoderno di cui parla Ferraris, poiché si tratta appunto di un’etica che postula un 
soggetto libero di procacciarsi emozioni e sensazioni sempre nuove, e di considerare il 
mondo oggettuale e gli altri solo un materiale funzionale alla propria espansione. Un 
soggetto che, come l’individuo estetico di Kierkegaard, è “povero di mondo”, che si 
scinde per rendersi eterno, e che assume la propria singolare prospettiva come ciò che 
costituisce l’intera realtà.  
La nostra tesi, però, è che all’interno del pensiero postmoderno possa essere 
rintracciata una prospettiva che ribalta completamente i termini del rapporto tra etica 
ed estetica, che estetizza cioè la morale non come puntello al narcisisimo dell’io, bensì 
nell’ottica di spossessare il soggetto e di aprirlo alla relazione con l’altro. All’interno di 
questo filone, l’espressione “etica dell’estetica” non rimanda in alcun modo all’attivismo 
del sé, bensì alla sua passività, considerata come condizione di possibilità affinché 
l’identità possa essere intaccata dal contatto con l’alterità, accettando così la sfida della 
propria ridefinizione.  
Il punto di partenza dei due approcci è il medesimo, ovvero quello di una 
soggettività priva di essenza: per gli autori che riducono la morale ad una questione di 
espansione sensoriale, la scissione identitaria viene considerata un’opportunità per 
affermare l’assoluta libertà esperienziale dell’io, e per ridurre così il giudizio morale 
stesso ad una questione di piacere e di gusto personale. Al contrario, chi considera 
l’estetizzazione della morale uno strumento per aprire l’identità alla sua sporgenza, al 
suo fuori, assume la frammentazione dell’individualità come condizione di possibilità 
affinché essa possa ricevere qualcosa dall’esterno, possa accogliere l’altro da sé. 
In questo secondo frangente, il termine estetica conserva ancora il suo 
riferimento etimologico alla sfera percettiva e sensoriale. Esso però viene inteso nei 
termini dell’ibridazione dell’io nel contatto concreto con la diversità. Un soggetto 
assorbito nella dimensione intrapersonale della coscienza, nel momento in cui 
“percepisce” o “sente” l’alterità, nel momento cioè in cui realizza una presa di contatto 
estetica (sempre nell’accezione etimologica) con l’estraneo, subisce necessariamente 
un’alterazione che lo spossessa, che lo conduce dalla trascendenza della coscienza 
all’immanenza della realtà condivisa. Se nella prima egli poteva provare quel senso di 
onnipotenza proprio della condizione del narcisismo primario descritta da Freud, in cui 
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l’io prende il mondo come mero riflesso di se stesso, nella seconda è costretto ad 
accettare la sfida della finitezza e a riconoscere l’esistenza del non-io.  
Tanto il decostruzionismo quanto le teorie del cosmopolitismo estetico, 
prendendo le mosse proprio dalla concezione postmoderna di un’identità scissa e in 
continua formazione, rappresentano allora un valido esempio di come l’estetica stessa 
possa permettere di costruire un’etica post-metafisica su basi prettamente 
intersoggettive, e di come quindi l’espressione “etica dell’estetica” non conduca 
necessariamente alla celebrazione dell’individualismo. Il decostruzionismo, come 
abbiamo evidenziato, esprime le condizioni di possibilità filosofiche o gli a priori di 
un’etica dell’estetica intesa come percezione della presenza dell’altro nella coscienza 
individuale, nonché prolungamento di questa alterità percepita nella concretezza delle 
relazioni sociali. Come abbiamo visto, ciò avviene in Derrida e in Nancy attraverso 
l’affermazione di una finitezza costitutiva delle strutture trascendentali, una “macchia” 
differenziale che intacca l’assolutezza del pre-empirico e lo apre alla dimensione fattuale 
dell’ontologia. 
Le basi teoriche di questo discorso vengono riprese dalle teorie sociologiche 
postmoderne del cosmopolitismo estetico. Esse rappresentano a nostro parere le 
condizioni fattuali o gli a posteriori di un’etica dell’estetica del noi. Ciò che risulta 
determinante, in queste teorie, è che esse ritengono l’universo oggettuale del tardo 
capitalismo, fatto di immagini, segni e artefatti culturali, il mezzo attraverso cui l’io entra 
in contatto con la diversità. L’estetizzazione dell’etica qui non indica soltanto, dunque, 
lo spossessamento percettivo dell’io, ma anche il fatto che esso venga favorito dalla 
circolazione di un materiale di tipo estetico. 
In questo modo viene ribaltato il pregiudizio della critica neomarxista, che ritiene 
il soggetto della società tardo capitalista incapace di rispondere criticamente all’iper-
stimolazione sensoriale, concepita come un mezzo attraverso il quale il potere atrofizza 
le capacità riflessive degli individui. Al contrario, il cosmopolitismo estetico viene 
abbinato al concetto di riflessività estetica, secondo il quale le persone, entrando in 
contatto con altre culture attraverso la mediazione di esperienze o prodotti estetici, 
sono poi in grado di interpretare questo materiale visivo e sensoriale, di mapparlo, e di 
renderlo così parte della propria esperienza del mondo.  
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Qui dunque l’estetica è intesa in termini prettamente riflessivi e mediati, e la 
dimensione emozionale non è affatto contrapposta a quella razionale, bensì si integra 
con essa. La presa di contatto estetica con la diversità può infatti veicolare un autentico 
coinvolgimento morale, che include una componente cognitiva. L’incontro con il 
materiale estetico proveniente “da fuori” non si riduce necessariamente ad occasione 
di svago e divertimento, come nello spazio estetico descritto da Bauman, bensì può 
condurre ad un interesse che dura nel tempo, condizione fondamentale affinché vi sia 
responsabilità morale dell’io nei confronti dell’altro. 
È chiaro quindi come il postmodernismo filosofico possa affrancarsi dal 
pregiudizio che lo considera una forma di irrazionalismo, un pensiero completamente 
orientato ad esaltare le potenzialità creatrici del desiderio e la necessità di liberarle dalla 
gabbia della ragione, solo se declina l’elemento sensoriale nelle modalità messe in luce 
negli ultimi due capitoli. L’estetica, se intesa infatti come limite percettivo 
all’autoreferenzialità dell’io, nonché come capacità di agire criticamente sul materiale 
visivo e figurale, assume quella dimensione riflessiva che le permette di inscriversi in un 
orizzonte intersoggettivo in cui non esiste solo l’espressione del desiderio individuale, 
ma anche la capacità di intendersi e comunicare con l’estraneo, di accoglierlo e porre 
così le basi per una convivenza pacifica.  
In autori come Rorty, Lipovetsky, Lyotard, Maffesoli, e in parte anche Foucault, 
abbiamo riscontrato invece un sostanziale rifiuto di tutto quell’universo formale, 
istituzionale e politico che viene considerato speculare alle pretese assolutistiche della 
ragione. Eppure, proprio il formale, l’istituzionale e il politico, come abbiamo provato a 
mettere in luce anche attraverso l’analisi del pensiero di Derrida, devono potersi 
integrare con la dimensione estetica ed esistenziale se vogliono conferire a quest’ultima 
una profondità anche morale. Laddove l’estetica è concepita come liberazione di un 
desiderio privo di mediazioni razionali, è ovviamente impossibile farne un elemento 
portante per la costruzione di uno spazio intersoggettivo e di una responsabilità morale 
di lunga durata. La piegatura ermeneutica che autori come Lash e Urry danno alla 
ragione estetica, chiarisce invece in che senso possa esistere un’estetica riflessiva, 




Se l’etica dell’estetica attivistica, auto-espansiva, rischia di rinchiudere il soggetto 
in una sorta di autoreferenzialità coscienzialistica, se dunque quel tipo di etica 
dell’estetica assume un punto di vista costruttivistico che non lascia spazio all’ontologia 
della realtà, l’etica dell’estetica passiva, nel suo proporsi come etica globale, diventa a 
nostro parere anche un’etica ontologica. Il soggetto, infatti, poiché viene alterato 
esteticamente dalla percezione della diversità, e poiché il materiale simbolico che lo 
altera proviene dall’intero pianeta, è ora “ricco di mondo”. Egli non limita la sua 
condizione ontologica di essere-con alla comunità di origine, al contesto di cui fa parte 
per appartenenza etnico-culturale, bensì è inserito nella varietà dei flussi e delle 
relazioni del sistema-mondo.  
La passività di questa etica dell’estetica rimanda quindi anche alla circostanza 
che, nella società globale, l’individuo sperimenta una condizione di relazionalità 
originaria (quella che Nancy definisce nei termini di una “singolarità plurale”) poiché, 
volente o nolente, entra in contatto con un materiale simbolico che non proviene solo 
dalla sua comunità. Egli non ha quindi bisogno di costruire il suo essere in comune, 
poiché questo gli è dato già in partenza. L’estetica, come abbiamo mostrato, diventa 
quindi anch’essa un’estetica ontologica, e proprio l’elemento ontologico costituisce il 
medium necessario per conferire all’estetica una dimensione etica.  
Riportando la questione alle teorie di Ferraris sul postmodernismo, a nostro 
parere emerge qui un movimento speculare a quello che rende l’etica dell’estetica 
attivistica l’espressione morale della de-realizzazione postmoderna, del movimento cioè 
che sostituisce alla realtà oggettiva il costruttivismo soggettivistico. Come evidenziato 
poc’anzi, il narcisismo estetico implica infatti l’assenza di percezione dell’altro, delle sue 
problematiche, l’assenza di preoccupazione per le sue sorti, ed incarna quindi un 
atteggiamento a causa del quale, in termini morali, l’io risulta “povero di mondo”. 
Se è vero questo, a nostro parere è però altrettanto vero come la piegatura 
passiva ed ontologica dell’etica-estetica postmoderna renda quest’ultima il correlato 
morale di quel recupero dell’ontologia della realtà che lo stesso Ferraris propugna nei 
suoi testi. In questo caso l’oggettività che il soggetto incontra sulla sua strada, e che lo 
priva delle sue pretese totalizzanti, è quella dell’altro, che come detto nel contesto della 
relazionalità globale non può non essere percepito, incontrato (e che, nella teoria 
decostruzionista, fa parte dell’io anche prima dell’incontro concreto).  
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Ne Il manifesto del nuovo realismo, Ferraris sostiene proprio la co-implicazione 
tra il recupero della realtà oggettiva ed una risemantizzazione del termine “estetica”, 
ora da intendere come teoria della percezione e della realtà incontrata, che si 
contrappone alla realtà rappresentata dal soggetto, a quello che abbiamo definito un 
iper-coscienzialismo di natura trascendentale: 
 
È in considerazione di queste circostanze che ho conferito una peculiare valenza 
ontologica al recupero del valore dell’estetica come teoria della sensibilità, 
elaborano la teoria della inemendabilità a stretto contatto con ciò che Wolfgang 
Metzger e la psicologia della Gestalt avevano elaborato sotto la categoria di ‘realtà 
incontrata’, ossia quella realtà che si dà anche smettendo le nostre aspettative 
concettuali, contrapponendosi dunque alla ‘realtà rappresentata’ cara ai 
costruzionisti79. 
 
La proposta di un’estetica ontologica era stata presentata da Ferraris già nel 
precedente Estetica razionale, il cui titolo rimanda proprio al carattere mediato e 
riflessivo, non contrapposto in maniera dicotomica alla ragione, che l’estetica può 
assumere se intesa primariamente come teoria della percezione della realtà. Per Ferraris 
il postmodernismo si pone totalmente agli antipodi rispetto a questa specifica 
declinazione dell’estetica, poiché è appunto alfiere di un costruttivismo che cancella il 
mondo all’interno della coscienza del soggetto.  
Ciò traspare, a suo parere, anche dalla modalità con cui esso tratta la questione 
del desiderio individuale, su cui ci siamo ampiamente soffermati nel corso di questo 
lavoro. Per la filosofia postmoderna, infatti, la liberazione della sfera emozionale assume 
un’importanza tale da configurarsi come vera e propria rivoluzione desiderante, che 
però per Ferraris altro non è che una manifestazione infantile della coscienza, un 
arcaismo pre-razionale che genera un atteggiamento anti-intellettualistico e, dal punto 
di vista politico, populistico80. Ferraris sottolinea quindi le derive di una concezione 
irriflessa del desiderio, quella che, come abbiamo mostrato, è propria dell’etica-estetica 
di tanti filosofi postmoderni, e vi contrappone un’estetica ontologica e razionale. 
                                                                
79 M. Ferraris, Manifesto del nuovo realismo, op. cit., p. 51. 
80 Ibidem, pp. 17-18. 
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A nostro parere però questo tipo di estetica, che Ferraris individua come antidoto 
al postmodernismo, può essere ritrovata anche tra le pieghe della teoria postmoderna, 
e nello specifico nella declinazione passiva data all’estetica stessa come veicolo del 
senso morale, dell’accoglienza dell’altro e finanche della sua comprensione. Il recupero 
della realtà, in questo filone della teoria postmoderna, avviene come detto proprio nel 
momento in cui l’estetica fa da perno ad un’etica cosmopolita, in cui la realtà incontrata 
che Ferraris pone alla base della sua estetica percettiva è quella dell’altro.  
Si tratta di un incontro che, come abbiamo messo in luce, può essere sia reale sia 
virtuale. Si può cioè entrare in contatto con l’alterità sia in maniera diretta, attraverso le 
esperienze del viaggio, del turismo, sia in maniera simulata, attraverso la televisione, 
internet, nonché con la mediazione dell’apparato di oggetti ed artefatti culturali 
provenienti “da fuori” che fanno ormai parte della quotidianità dell’esistenza.  
L’universo simbolico afferente alla cultura popolare, come abbiamo evidenziato, 
viene riabilitato dal pensiero postmoderno, che diversamente dai suoi critici non ritiene 
l’abbassamento degli standard estetici un vettore di trivializzazione del gusto e di 
svuotamento del valore morale dell’arte. Per i postmoderni, al contrario, il processo di 
de-differenziazione cui ci siamo riferiti nell’introduzione (ovvero il ricongiungimento di 
sfere, come quelle estetica, sociale e morale, che erano state separate nel Moderno) 
può condurre ad una democratizzazione nell’accesso ai prodotti culturali che, infine, 
permette di entrare in contatto con il materiale simbolico di altri contesti e tradizioni e 
suscitare un interesse estetico che può poi sfociare in interesse morale. 
Anche da questo punto di vista, è come se gli autori che parlano di estetica in 
funzione di un’etica cosmopolita ritenessero che i “fatti culturali” delle società tardo 
capitaliste si sono ormai talmente accumulati da non poter essere più considerati 
rappresentazioni, quanto piuttosto veri e propri “fatti naturali”. Nella società post-
materiale, quella della riproduzione elettronica ed informatizzata, è come se ci fosse una 
nuova materialità, quella delle immagini come significanti. Ciò non implica però che 
l’oggettività sparisca in un’allucinazione estetica, nell’iperrealtà di cui parlava 
Baudrillard, poiché quei significanti hanno anche dei referenti, ovvero le culture da cui 
provengono e che li hanno diffusi.  
Ferraris sostiene che le nuove tecnologie generino un incremento di realtà grazie 
al loro potere di registrazione ed inscrizione, ovvero per la documentalità che 
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assicurano, e che questo rappresenti un ribaltamento della prospettiva postmoderna, 
che vedeva nell’immateriale un alleggerimento della realtà stessa81. Se la sua analisi è 
certamente corretta in relazione a tanta teoria postmoderna, va però rimarcato come 
anche nella declinazione etico-estetica e cosmopolita del postmodernismo 
l’immateriale venga considerato pregno di realia, pregno cioè di ontologia. L’unica 
differenza è che al valore documentale messo in luce da Ferraris va aggiunto per questi 
autori quello di circolazione. Le nuove tecnologie diffondono infatti immagini e messaggi 
per il globo, permettono alle persone di consumarli esteticamente, visivamente, e su 
questa base di poterli interpretare, mappare, farne degli elementi costitutivi della 
propria identità e del proprio essere-nel-mondo. 
Tutto questo ci riporta alla tesi che abbiamo sostenuto nel corso del lavoro, 
ovvero che l’estetica del novum (la ricerca continua di esperienze nuove da parte di una 
soggettività “liquida”, priva di essenza), che dal Moderno tracima nella postmodernità, 
può essere funzionale alla contaminazione dell’io per opera del non-io (universo 
oggettuale, altri incontrati). Il soggetto in questo caso si apre alla novità come 
espressione di un sincero desiderio di conoscenza della diversità. Si tratta proprio dei 
connotati del soggetto derridiano e nancyano, nonché del cosmopolita estetico di cui 
parla Urry. L’estetica del novum, insomma, non è necessariamente l’espressione di un 
desiderio di espansione autoreferenziale dell’io, come nel Don Giovanni di Kierkegaard 
e in alcuni filoni della modernità e della postmodernità filosofiche presi in 
considerazione nella prima sezione.  
Don Giovanni, come rilevato nell’introduzione, può assumere le caratteristiche 
che gli attribuisce Kierkegaard, e che vanno in direzione di un attivismo narcisistico in 
cui l’io crede di potersi identificare con l’intera realtà, o quelle che gli attribuisce Camus. 
Nel secondo caso, la sua foga sensoriale ha connotati anche “passivi”, poiché egli vuole 
intensificare la sua esperienza del mondo al fine di riconoscere la propria condizione di 
essere finito, di essere-nel-mondo, rinunciando a sogni di eternità per cogliere la realtà 
come un qualcosa di condiviso, di costruito assieme agli altri.  
È un Don Giovanni inteso come individuo etico, e non estetico. Le sue peculiarità 
sono simili a quelle del cosmopolita estetico descritto da un certo filone della teoria 
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filosofica e sociale postmoderna. Ciò dimostra infine come etica ed estetica, nel 
postmodernismo, possano ricongiungersi in maniera virtuosa, e di come l’estetica non 
rappresenti necessariamente, nella postmodernità che riflette culturalmente i 
mutamenti materiali della società post-industriale, lo svuotamento dell’etica, potendosi 
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